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An unsere Leser 


Der freie Blick auf Tradition und Gegenwart ist eines der Hauptanliegen unserer „Neuen Zeit- 
schrift für Musik“, worin sie sich eins weiß mit ihrem Begründer Robert Schumann. 


In diesem Sinne wollen wir daher die Werte der Vergangenheit nicht vergessen, sie aber auch 


nicht lediglich von der rein historischen Warte aus betrachten, sondern immer ihre aktuelle Bedeu- 


tung für unsere Zeit aufspüren und herausheben. 


. So beginnen wir in der vorliegenden ersten Nummer des neuen Jahrgangs eine Untersuchung 


über das Thema „Romantik“, die dazu dienen soll, diesen schillernden Begriff von Grund auf zu 
klären, Vorurteile zu beseitigen und den Gegenstand rein in Erscheinung treten zu lassen. Die 
Reihe „Historische Meister“, die bisher bei unseren Lesern lebhaftes Echo gefunden hat, wird 
daneben fortgesetzt. 

Neu aufgenommen wird eine Reihe, betitelt „Das Meisterwerk“. Sie bringt vornehmlich Analysen 
(mit Notenbeispielen) aus der Feder führender Spezialisten. Wir erfüllen auch damit einen 
Wunsch, der immer wieder von unseren Lesern an uns herangetragen worden ist, welche die 
ihnen bekannten Werke mittels analytischer Untersuchungen auf einer höheren Ebene künst- 
lerischen Erlebens verstehen und erkennen lernen wollen. 


Starken Anklang gefunden hat in der Vergangenheit unsere Artikelreihe „Das Porträt“ (Künstler 


von heute), in der wir bisher ausschließlich nachschaffende Musiker unserer Zeit vorgestellt haben. 


Wir werden diese Reihe erweitern, indem wir künftig von Fall zu Fall auch schaffende Musiker 
näher in das Blickfeld unserer Leser rücken. 


Damit befinden wir uns bereits mitten in unserer lebendigen Gegenwart, und eine Fülle von 
Fragen und Aufgaben tritt uns entgegen. Wir werden hierzu in einer speziellen Aufsatzreihe 
Stellung nehmen, die in der Formulierung der Frage „Musik unserer Zeit — Echo unserer Zeit?“ 
die aktuellen Probleme des heutigen Musiklebens zu umkreisen versucht. Eine Intensivierung 


' der Berichterstattung und der weitere Ausbau des Nachrichtenwesens werden unsere Arbeit in 


dieser Richtung ergänzen. 


Als wir uns entschlossen haben, von September 1956 an die bislang nur den betreffenden Ver- 
bänden gelieferten beiden regelmäßigen Beilagen, „Deutsche Oratorien- und Kammerchöre“ und 


„Die Singschule“, in die „Neue Zeitschrift für Musik“ einzugliedern, geschah es in der Über- 


legung, die Zeitschrift im Interesse ihrer gesamten Leserschaft durch diese Beiträge zu bereichern, 


“ die im Hinblick auf unser Musikleben nicht als abseitig oder isoliert gesehen werden können. 


Wir entnehmen den Zuschriften unserer Leser, daß unser Entschluß in diesem Sinne allgemein 
verstanden und begrüßt wurde. 


Die „Neue Zeitschrift für Musik” gilt heute als die umfassende deutsche Musikzeitschrift. Sie ist 


. es nicht nur durch die Gesichtspunkte, die uns bei der Auswahl der Aufsätze leiten, nicht nur 


durch die aktuelle und objektive Berichterstattung, sondern auch durch die regelmäßigen Sparten 
„Musikerziehung“ und „Musikstudent“. Das erzieherische Moment ist heute zu einem Haupt- 
anliegen in unserem Musikleben geworden. Unsere Zeitschrift ist das Organ des „Verbandes 
der Lehrer für Musik an den höheren Schulen Bayerns“ und des“, Arbeitskreises für Schulmusik 
und allgemeine Musikpädagogik“, Sitz Hannover. Dem Leser bieten wir so das Bild des Ganzen, 
gleichgültig, ob er von seinem pädagogischen Fachgebiet ausgeht oder ob er sich als ausübender 
Musiker über das Musikpädagogische z. B. orientieren will, gleichgültig auch, ob er etwa als 
Musikliebhaber, als „Außenstehender“ sozusagen, am Ganzen teilnimmt. 


Als Organ auch der „Robert-Schumann-Gesellschaft“, Frankfurt am Main, wird unsere Zeitschrift 
dem Vermächtnis dieses großen deutschen Musikers ganz besondere Aufmerksamkeit schenken. 


„Daß die Wahrheit der Kunst immer klarer leuchte“ — das ist der Gedanke, der Robert Schumann 


bewegte, als er 1853 seinen Aufsatz über Johannes Brahms abschloß. „Wahrheit“ war für ihn 
die letzte Instanz. Sie soll es auch für uns sein. 
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Die heutigen und die stets in wachsender Zahl neu hinzutretenden Freunde der „Neuen Zeitschrift 
für Musik” möchten wir in ihrer Überzeugung bestärken, daß die Wahl ihrer Musikzeitschrift 
die richtige ist. 

Wir freuen uns, unsere Leser schließlich davon in Kenntnis setzen zu können, daß Professor 
Dr. Erich Valentin, der unsere Zeitschrift bei ihrem Wiedererscheinen nach dem Krieg als Haupt- 
schriftleiter führte und seit der Zusammenlegung der Zeitschrift mit dem „Musikleben“ Schrift- 
leiter für München ist, im Januar 1957 ganz in die Hauptschriftleitung der „Neuen Zeitschrift 
für Musik“ eintreten wird. Verlag, Schriftleitung und nicht zuletzt unsere Leser wissen Erich 
Valentin Dank für seine lebendige, stets ideenreiche und verantwortungsbewußte Mitarbeit. 


Allen Lesern und Freunden der „Neuen Zeitschrift für Musik“ wünschen ein segensreiches 


neues Jahr 


Verlag und Schriftleitung der „Neuen Zeitschrift für Musik“. 


AUSFUNSERER’SIEHT 


Aufstand der Gutgesinnten 


Daß ein Sänger in der Oper von der Galerie aus= 
gepfiffen wird, ist bei gegebenem Anlaß in süd- 
lichen Ländern ein Brauch, der zwar nicht schön 
und gewiß nicht nachahmenswert, aber meist doch 
durch. Temperament, Kunstbegeisterung und vor 
allem Kennerschaft bis zu einem gewissen Grade 
legitimiert ist. In unseren Bereichen ist er eine 
recht seltene Erscheinung, und noch seltener sind 
jene Voraussetzungen, die ihn allenfalls entschuld- 
bar machen. 


Geradezu verwerflich aber ist es, wenn solche 
Demonstrationen, wie sie sich jüngst in Wien 
während einer „Tannhäuser”-Vorstellung ereig= 
neten, ganz zu Unrecht einem Künstler gelten, in 
dem die Protestler gar nicht so sehr die Person, 
als vielmehr das „System“ treffen wollen, dem 
er die Möglichkeit des Auftretens verdankt. Wie 
immer man die Direktionsverhältnisse an der Wie= 
ner Staatsoper beurteilen mag: in jedem Fall ist es 
unerträglich und unseres Kulturstandes unwürdig, 
daß eine kleine organisierte Gruppe von Unzufrie= 
denen aus dem geringfügigen Anlaß einer im Laufe 
des Abends sich bessernden Indisposition einen 
Künstler diffamiert, schmäht, beleidigt und so 
schließlich ein ganzes Opernhaus terrorisiert. 


Man unterschätze nicht die Gefahr, Jeder kann 
sich leicht ausrechnen, wohin es führen muß, wenn 
ein Interessierter sich ein Dutzend Karten kauft 
und damit Willfährige in die Aufführung schickt, 
die nun aus „Dankbarkeit” bei jedem Auftritt des 
- mißliebigen Konkurrenten anfangen zu pfeifen 
- und zu lärmen. Die Claque macht bekanntlich nicht 
nur „Erfolge“. 
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Es bedarf schon der Wachsamkeit, ja des Auf- 
standes der Gutgesinnten, um zu verhindern, daß 
diese Dinge um sich greifen und wir im Zeitalter 
der Schlafwagen=Regisseure, der Flugzeug-Diri- 
genten und der reisenden Stars nicht vollends in 
der Kulturbarbarei versinken. 


In dem Abwehrkampf gegen das Star-Unwesen 
ist soeben ein erster entscheidender Schritt getan 
worden. Die Hamburgische Staatsoper und die 
Städtische Oper Berlin haben Besprechungen auf-= 
genommen, die eine gemeinsame Arbeitsplanung 
in Fragen der Spielgestaltung und der Ensemble- 
bildung zum Ziele haben. 


Zwei führende Opernbühnen wollen also Probleme 
lösen, die jeden mit Sorge erfüllen, der die Schwie= 
rigkeiten kennt, mit denen die Opernarbeit heute 
in Deutschland zu kämpfen hat. Der Mangel an 


schönen Stimmen und überragenden Sängerper- 
sönlichkeiten hat nicht nur zu Rivalitäten zwischen 
den einzelnen Bühnen geführt, die weit über jede 


gesunde und notwendige Konkurrenz hinaus eine 
Gefahr für unser gesamtes Opernwesen bedeuten, 
er hat zugleich auch eine derartig ungesunde wirt= 
schaftliche Entwicklung begünstigt, daß es der ein- 
zelnen Bühne — und sei ihr Etat noch so stattlich 
— schlechterdings unmöglich geworden ist, promi= 
nenten Sängerinnen und Sängern Honorare zı 
zahlen, die ihnen das ausschließliche Wirken an 
einem Hause verlockend machen könnten. 

Die unausbleibliche Folge ist das leidige Gastspiel= 
Unwesen, das jede wirkliche Ensemblebildung ver- 
hindert und jede echte künstlerische Arbeit, jede 
Planung auf lange Sicht lahmlegt. 


Diesen Mißständen zu begegnen, dieser Fehlent= pläne vorgesehen, die natürlich EIER BE 
wicklung (die nicht zuletzt den Sängern selbst und eine Übereinstimmung bedeuten oder ee ni= 
ihrem kostbarsten Gut, ihrer Stimme, auf die tiative der einzelnen Bühne z. B. im Hin ick auf . 
Dauer erheblichen Schaden zufügen muß) wirksam die Aufführung moderner Werke unterbinden darf. 
zu steuern, bezweckt die jetzt erfolgte Fühlung- Es wird noch sehr umsichtiger und behutsamer 
nahme zwischen Berlin und Hamburg. Die Verein- Vorarbeit bedürfen, um diesen Plan voranzutrei= 
barung zwischen den beiden Intendanten zielt auf ben und so umfassend zu realisieren, wie Brpe 
eine Arbeitsgemeinschaft, die es ermöglichen soll, verdient. In jedem Falle begrüßen wir diese groß- 
Spitzenkräfte für beide Häuser zu verpflichten und zügige und weitblickende Initiative, die ‚als ein 
so auszutauschen, daß die Ensemblebildung ge= „Aufstand der Gutgesinnten“ dazu beitragen 
-währleistet ist und damit schließlich Gastverträge kann, die künstlerischen Leistungen zu steigern 
überflüssig werden. Als Voraussetzung für eine und die Gesundung des deutschen Opernwesens 
reibungslose Zusammenarbeit in dem geplanten zu fördern. 
Sinne ist eine eingehende Abstimmung der Spiel= Heinz Joachim 


HELMUT KIRCHMEYER 


Die romantische Idee im Spiegel ihrer Kritik 


Dr. Helmut Kirchmeyer promovierte in Köln mit der Arbeit „Zur Konstruktionstechnik Igor Strawinskys“. 
Der folgende Aufsatz ist der erste einer Reihe, in der sich der Verfasser mit der Romantik beschäftigt, 
um den Begriff aus der Geschichte darzustellen. 


I. Die Vertauschung der Inhalte 


Die erstaunliche Schnelligkeit, mit der sich Begriffe ändern, bedingte seit je eine der folgen- 
schwersten Fehlerquellen für die Geschichtsbetrachtung. Jeder Begriff lebt; mit anderen Worten: 
sein Inhalt wandelt sich. ©. Walzel entwickelte 1934 die Geschichte des Wortes „Willkür“ und 
wies damit ein einmaliges Beispiel einer Wortinhaltsverschiebung bis zur Verkehrung in den 
Gegensatzbegriff nach'). Diese Wandlungen sind insofern erklärlich, als jeder Begriff eine Sicht- 
weise vertritt und jede Sichtweise vom Sehenden, seinem Standpunkt, der Art seines Sehens 
und seiner Beeinflußbarkeit abhängig ist. Wenn auch ein Wort selten bis in die Wurzel seiner 
ursprünglichen Bedeutung abgebaut wird, so verfärben sich doch im Laufe der Zeit alle Schlüssel- 
wörter, die zu einer bestimmten Ästhetik Zugang gewähren, entsprechend dem Gegenstand 
selbst, wie er sich verändert gibt und wie er verändert gesehen wird. Die scharfsichtigste Kritik 
zersplittert u. U. am einfachen Wort, wenn sie den kritisierten Gegenstand in die ihm zugehörende 
Zeit zurückversetzt und die Andersartigkeit des Sprachgebrauchs zugeben muß. 


Vielfache Irrtümer und Mißverständnisse, die sich etwa bei der Romantikbetrachtung ergeben 
haben, führen sich ganz einfach darauf zurück, daß man überkommene Begriffe des späten 19. Jahr- 


hunderts ohne nähere Prüfung ihres besonderen Inhaltes auf die gesamte Romantik ausweitete _ 


und umgekehrt den inzwischen vollzogenen Bedeutungswandel sehr vieler frühromantischer 
Begriffe nicht berücksichtigte. So hat das Wort „Gemüthlichkeit” um 1810 keinen biedermeier- 
lichen Beiklang. Schlüsselbegriffe, wie Genie, Gefühl, Leidenschaft, Sympathie usw., haben weit- 
gehende Wandlungen innerhalb von nur wenigen Jahren durchgemacht. 


Wir lassen heute die Romantik um 1795 beginnen und zählen noch Pfitzner dazu. Es erscheint 
aber müßig, 150 Jahre Musikgeschichte auf eine Formel bringen zu wollen und die im 19. Jahr- 
hundert vollzogene Säkularisation geistiger Begriffe da als Problem aufzurollen, wo sie sich über- 
schlagen hat, und vom zerfaserten Ende her rückschließend eine Welt zu verneinen, die sofort 
nach ihrem Entstehen als geschlossene geistige Leistung vor uns hintritt. Schon die Vieldeutigkeit 
des Wortes Romantik gibt zu denken. Die verwirrenden Mißverständnisse beginnen bei Beet- 


{) Romantisches, $. 78 f. Willkür bedeutet ursprünglich „freier Wille” (vgl. unwillkürlich 


= ohne Willen); bei den Gebrüdern Schlegel 
wird der Begriff strittig und nimmt erst dann den Charakter von Gesetzlosigkeit an. ; 
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hoven, der Romantik als Zauberoper begreift, und enden bei den weiter nicht mehr ernst zu 


nehmenden Gleichschaltungen von Romantik mit Gefühligkeit, Trivialität, Erotik und Pathetik 
in der Gegenwart. 


Dabei führte die philosophisch entwickelte romantische Lehre von der Verwandtschaft der Künste 
untereinander schon früh zu jener musikalisch-spekulativen Ableitung, wie man sie zusammen- 
fassend in J. J. Wagners „Ideen über Musik“ 1823/24 findet. Technisch äußerte sich der Gedanke 
der Kunstverwandtschaft im Bestreben, jeden Akkord neben jeden und jede Tonart neben jede 
setzen zu können. Diese Versuche wurden zwar unter Schlagwörtern wie „Modulationssucht” 
und „Modulationsmanie“ heftig bekämpft, fanden aber als Prozeß bereits bei Chopin ihren 
Abschluß. Was dann noch erfolgte, war viel mehr Ausweitung als Neuschöpfung. Die Tiefsinnig- 
keit der gedanklichen Auslegung bleibt aber nicht lange erhalten. Spannungen zwischen den 
Kunstlehren künden sich rasch an. Die genialischen Visionen der frühen Romantiker werden 
bald rational zersetzt, ihre metaphysisch bestimmten Gedankengebäude entweder unfruchtbar 
übernommen oder wenig glücklich mit ihnen nicht gemäßen Methoden untersucht. 1840 schreibt 
E. Krüger einen Artikel „Über die heutige Oper“, in dem es u. a. heißt: 

„Wahrhaftig, dazu bedurfte es keines Hoffmann, um zu beweisen, wie tiefsinnig poetisch der Gehalt des alten 
Don=Juan-Textes war. Ich wage zu behaupten, daß auch ohne den bekannten Hoffmann’schen Aufsatz über 
Don Juan, welcher mit seinen willkürlich untergelegten höhern Ideen und seiner phantastischen Übertreibung 
damals die ganze Kunstwelt elektrisirte, dennoch alle poetisch Gesinnten wie durch stille Übereinkunft jenen 
scheinbaren Mangel an Poesie, den die damals kindliche Wortcomposition hervorbrachte, überwunden hatten... 


Hoffmann’s Worte haben nach seiner Zeit eher verderblich gewirkt...“ (Neue Leipziger Zeitschrift für Musik, 
Band 12, S. 65) 


Tatsächlich befindet man sich bereits um 1830 auf dem Wege zur späteren materialistischen 
Denkform, tarnt sich aber weiterhin unter dem Deckmantel „Romantik“. 


Besonnenheit — Ideal der Romantik 


Aber schon dieser Begriff des „Romantischen“ nimmt sich in der Musiksprache sehr ungleich aus. 
Das Mißverständnis vom romantischen Beethoven, fälschlich aus Hoffmanns berühmter Rezen- 
sion der c-Moll-Symphonie abgeleitet, entstand wieder einmal unter mangelnder Berücksichtigung 
des Wortes „romantisch“ in der Begriffssprache Hoffmanns. Denn wenn er die Klassiker (also 
auch Haydn und Mozart) als Musterbeispiele romantischer Persönlichkeiten ausgibt, dann ja nur 
deshalb, weil er unter romantisch eben nicht jene „Gefühligkeit“ versteht, die wir der Romantik 
unterschieben, auch nicht die Phantastik, die seine eigene Zeit dem Worte vielfach beimaß, sondern 
weil für ihn der Romantiker ein mit klarem Bewußtsein arbeitender, völlig über seinem Stoff 
stehender Künstler ist, der unter dem Ideal der Besonnenheit übersinnliche Wirklichkeiten durch 
sinnliche Mittel in die Erscheinung treten läßt. In seinem großen Beethoven-Aufsatz „Beethovens 
Instrumentalmusik“ ironisiert er Stimmen, die Beethoven ungezügelte Phantasie vorwerfen, und 
fährt dann fort: 


„Wenn es nun an euch liegt, daß ihr des Meisters dem Geweihten verständliche Sprache nicht versteht, wenn 
euch die Pforte des innersten Heiligtums verschlossen blieb? — In Wahrheit, der Meister, an Besonnenheit Havdn 
und Mozart ganz an die Seite zu stellen, trennt sein Ich von dem innern Reich der Töne und gebietet darüber 
als unumschränkter Herr... ., so entfaltet sich auch nur durch ein sehr tiefes Eingehen in Beethovens Instrumental- 
musik die hohe Besonnenheit, welche vom wahren Genie unzertrennlich ist...” , 


Was Hoffmann hier 1810 niederschreibt, hat die Romantik immer wieder für sich in Anspruch 
genommen. Es war eines der folgenschwersten Mißverständnisse des positivistisch-intellektuali- 
stischen 19. Jahrhunderts, wenn man Barock wie Romantik in gewollter Unkenntnis der irratio- 
nalistischen Grundschicht Schrankenlosigkeit des Gefühls und der Empfindung vorwarf. Die 
wissenschaftliche Methodik nach 1918 tat das Ihre dabei. Es war üblich geworden, die Technik der 
Wortpaarbildungen als Gegensatzbegriffe zu Überspitzungen aufzutreiben. Ohne sich um die 
originalen Quellen überhaupt noch anders als determinativ zu kümmern, ging man in dem 
Bestreben, alles Bestehende in Gegensätzen zu begreifen, so weit, Klassik und Romantik als ein- 
- ander widerstreitende geistige Bezirke zu behaupten und sie in Vergleichen, wie Vollendung und 
Unendlichkeit, Begrenzung und Entgrenzung, Maß und Maßlosigkeit usw., zu bestimmen. 
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In Wirklichkeit ist die der Romantik vorgeworfene weinerliche Auflösung Kennzeichen der 
Empfindsamkeit, Überschwenglichkeit entstammt dem Sturm und Drang, selbstzufriedene 
Resignation dem Biedermeier. Nicht zum Unterschied, sondern gerade im Gegensatz dazu hat die 
Romantik die Bewußtheit des Schaffens als obersten Grundsatz und die Besonnenheit im Schaffen 
als Kardinaltugend aufgestellt. Ausdrücklich unter Hinweis auf den Sturm und Drang hat sie 
dessen Bewußtlosigkeit und Entgrenzung („Gefühl ist alles ...“, wie es der Goethe des Sturm 
und Drangs zusammenfassend prägte) nicht nur abgelehnt, sondern geradezu verabscheut. Sie 
alle, Schlegel, Tieck, Hoffmann, Novalis, Brentano, ja selbst Wackenroder, postulierten für die 
Romantik genau das, was man ihr heutzutage absprechen möchte. Es waren Romantiker, die 
Platons owppos'vn ‚die neoöeng Aristoteles’ gegen Epikurs Atagafia ausspielten, die Ciceros 
„temperantia“ und die römische „aurea mediocritas” neu erkundeten und verbunden mit dem 
höchsten Begriff des höfischen Minnedienstes, der „mäze”, sich selbst als Ideal aufstellten. 


Wieder gibt die Sprachgeschichte bemerkenswerte Einblicke. So wurden etwa Wörter wie Genie 
und genial Lieblingsbegriffe des Sturm und Drangs (der „Geniezeit”) für Übermenschentum und 
rücksichtslose Selbstverwirklichung, schon zwischen 1800 und 1805 literaturunfähig, weil man sie 
in keineswegs unberechtigter Folgerichtigkeit zu dieser Zeit rein geschlechtlich zu beziehen begann 
und für die Kennzeichnung einer lockeren Lebensweise gewisser Weimarer Dienstmädchen und 
Ladenjünglinge benutzte. Wenn die dadurch abgewerteten Begriffe ein Jahrzehnt später wieder 
auftauchen, dann doch immer wieder mit bestimmten Einschränkungen oder Erweiterungen. 
Entweder spricht man (wie Hoffmann im eben angeführten Zitat) kurzerhand vom „wahren 
Genie“ und legt auf das „wahr“ das entscheidende Gewicht, oder aber man leitet den Begriff 
„Genie“ ganz neu ab mit der Maßgabe, ein Genie sei eben etwas ganz anderes als das, was man 
so gemeinhin darunter verstehe. Damit spielt man aber auf nichts anderes als auf die Besonnen- 
heit an, die dem „wahren“ Genie eigne. 

„Die vollkommenste Musik wird also die seyn, worin das größte Gewimmel und Gewirre... in das einfachste 


Maass aufgeht... Wer aber sich selbst hinabstürzt nur in... die bloße Empfindung, der kann Musik weder würdig 
genießen, noch hervorbringen ...“ 


Diese Sätze Solgers, des Ästhetikers der älteren Romantik, druckt die Allgemeine Musikalische 
Zeitung in der Einleitung zum Jahrgang 1818 keineswegs zufällig ab. Schon 1813 gab sie einen 
Ausschnitt aus Fernows „Römischen Studien“ wieder: 


„Das Genie hingegen, wenn es durch den Geschmack gebildet ist, wirkt auch in den höchsten Graden des 
Enthusiasmus mit Besonnenheit und Freyheit. Es ist von seinem Gegenstande durchdrungen, emporgehoben, 
begeistert, aber nicht beherrscht.” 


Und 1815 findet sich ein Artikel, „Die Künstler“, in dem es heißt, jeder Künstler ginge zugrunde, 
der in sich nicht das rechte Maß fände. Zu dieser Zeit sind das die letzten Auslassungen gegen 
die längst überholte Ästhetik der Geniezeit. 1823 schreibt J. J. Wagner, der im gleichen Jahr den 
Satz „ad libitum“ und ein Jahr später das verdeckte Orchester fordert, weil es „närrisch “ sei, zu 
zeigen, wie man empfinde: 


w...die Gefühle, welchen der Geist zusieht, nicht blind toben und bis aufs Extrem wüthen können, wie wenn 
sie sich selbst überlassen wären... daß der überblickende Geist mit seinem Blick die Gefühle gleichsam in einen 


Rahmen faßt, durch welchen sie Anfang und Ende, Maass und Gränze gewinnen.“ (Allgemeine Musikalische 
Zeitung, $. 212/213) 


In seinem großen Aufsatz „Ideen über Musik” heißt es dann 1824: 


„Für uns Deutsche hat sich in Schiller das Erwachen der Wissenschaft aus dem Traume der Kunst ausgesprochen 
und die Schlegel und Tieck haben mit härtester Anstrengung sich nicht mehr aus dem nüchternen Wachen äeg 
Reflexion in den trunkenen Traum der Begeisterung hineinzuarbeiten vermocht. Vergebens stimmten sie alte 
Weisen an, bey denen das Gemüth sonst behaglich geschlafen hatte, das Kind wollte durchaus nicht wieder 
einschlafen, ... wenn Jean Paul Beyfall finden sollte, so mußte jener individualisirende und scheidende Geist 
sich bereits in einen universalisirenden und combinirenden umgewandelt haben, welches der Geist der Wissens 
schaft ist... In der Literatur ist man Jean Paul schon wieder müde geworden, nachdem Hoffmann gezeigt hat 
daß noch eine Sublimation dieser Manier möglich sey; und auch dieser Verwirrung wird man bald überdrüssig 
werden, indem das Zeitalter, wie mir scheint, mit tiefem Ernste strebt, sich des Innern jedes Stoffs wissenschaft- 
lich zu bemächtigen, um nach Gefallen mit ihm ästhetisch zu spielen...“ (All. Mus. Z., S, 234/235) 
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Der „Fries.der Lauschenden” von Ernst Barlach 
Holz 1931 


Der Wanderer - Die Träumende - Die Tänzerin - Der Gläubige - Der Blinde - Der Begnadete 


Die eigene Zeit hat den Bewußtheitsanspruch der Romantik nie in Abrede gestellt. Die Zusam- 
menfassung des Problems findet sich aber schon 1815 in einem anonymen Dialog der Allgemeinen 
Musikalischen Zeitung „Über den Genuß der Musik“, S. 72/73: 


„P. Nun sage uns, welcher von den Zuhörern dir der liebste sey? 
F. Derjenige, welchen meine Musik am tiefsten ergreift. 


P. Etwa so, daß, wer dadurch in Ohnmacht fiele, dir der liebste wäre, weil an ihm deine Musik ein Exempel 
statuierte? 


F. Du spottest. Ich würde diesen Zufall seinen schwachen Nerven zuschreiben. 


P. Oder so, daß du gern sähest, wenn während deiner Musik die anwesenden Jünglinge und Jungfrauen so von 
Liebe erfüllt würden, daß sofort jedes an seinen Geliebten dächte, ohne weiter auf deine Musik zu hören? 


F. Mit nichten. 

P. Oder daß, wenn du eine kileseriäche Symphonie aufführen lässest, das Publicum unruhig würde, und einige 
am tiefsten Ergriffene Raufhändel anfıngen? 

F. Was denkst du? Hier würde ja die Musik die Zuhörer der Musik entführen. Sie sollen gerührt, ja entzückt 
werden: aber sie sollen nie aufhören, zu hören.” 


Erst von hier aus versteht man auch, warum die Romantik, an der Spitze E. Th. A. Hoffmann, das 
am meisten Empfindung und Gefühl beanspruchende Instrument, die Glasharmonika, mit allen 
Mitteln bekämpft. Tatsächlich haßt der Romantiker jede zu starke Gefühlsäußerung wie Gefühls- 
wirkung. Bührlen schreibt 1822 in der Allgemeinen Musikalischen Zeitung: 


„Nichts ist häßlicher, als das Gefühlstörende, Gefühle gewaltsam Erregende.” (S. 595) 


- Der romantische Künstler steht so vor dem schwerwiegendsten Problem seines Lebens, vor der 
. Frage: Darf der Künstler sich enthüllen? Dieses Entblößen seiner Seele (dem dann noch das 
Verkaufen für Geld folgt) wird ihm zur Lebenstragik. Das Urerlebnis der Zwiespältigkeit der 
romantischen Künstlerseele, die künstlerische Scham, die jede Gefühlsprostitution vor allem 
vor dem „Philister“ verbietet, führte ja später zu einer schon kulturgefährdenden Absonderung. 
Bereits hier entsteht das in der Folgezeit immer vordringlicher werdende Problem der Einsamkeit. 
166 klagt sich der darstellende Künstler an, der trotz bestem Willen vor seinem Publikum versagte: 
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Es N ein totaler musikalischer Schiffbruch. Wer heißt mich aber auch, meine Herzensheimlichkeiten bänkel-= 

Feneriech zu Markte tragen?” (Allgemeine Musikalische Zeitung, 1824, 5.59) } 

Niemand hat so die Wehmut um die Schamlosigkeit des Künstlers und der Kunst durchlitten wie 

Cl. Brentano. Er schildert den Künstler, der von Gott abfiel, weil er ichsüchtig war. Dieses Zurück- 

stellenwollen des Ich hat den Romantiker das Problem der Interpretation bereits in einer ein- 

maligen Weise lösen lassen. Daß er, um der Gefahr der Gefühlsüberwucherung zu entgehen, bis 

Y | zur Verhöhnung der eigenen Gefühlswerte entgleiste, ist bekannt. Außerdem schuf er sich aus 
Be dem gleichen Grunde die für die Romantik so charakteristischen Kunstmittel der „romantischen 
| Ironie“ und der „Ilusionszerstörung“. Beide verfolgen den Zweck, verträumte romantische Stim- 
mungen, liebevoll gezeichnete künstlerische Situationen und dramatische Zuspitzungen durch 

banale Erklärungen, gewollte unfreiwillige Komik und Groteske sowie dem bekannten „Aus- 
ER dem-Text-Springen”“ aufzuspalten. Das musikalische Gegenstück zur romantischen Verpflichtung, 
Ne Illusion weder im Schauspiel noch im Roman aufkommen zu lassen, findet sich in der die Wolfs- 
Te schluchtszene parodierenden Kettenhund-Romanze des „Freischütz“. Es ist bezeichnend, daß man 
RAR später diese Romanze als unpassend und überflüssig empfand, zu einer Zeit also, in der man im 
Gegensatz zur ersten romantischen Ästhetik bewußt auf theatralische Illusion hinarbeitete. In 

Wirklichkeit atmen gerade diese Parodieszenen romantischen Geist. 


Worum es im letzten geht, hat J. J. Wagner zur Grundlage seiner „Ideen über Musik“ gemacht: 


„...daß alle hörbare Musik gerade nur so viel werth ist, als unhörbare in ihr enthalten ist, das ist eben so 
gewiß, als daß die unsichtbare Kirche vor allen sichtbaren die wahre ist. Was aber ist diese unhörbare Musik 
anders, als das Spiel der Gemüthsbewegungen in einem reichen und tiefen Gemüthe...“ (1825, $. 214) 

Der Wert einer künstlerischen Äußerung ist abhängig von dem Anteil, den die „innere Musik“, 
wie man die Erscheinung auch nennt, daran hat. Es ist weiter nicht verwunderlich, wenn an dieser 
Stelle die alte Cantor-musicus-Problematik neu eingeführt wird, andererseits das Dilettantentum 
einmalige existenzbegründende Schutzwehren erhält: weil der einsame, technisch unbeholfene 
Mann an einem dreibeinigen Hackbrett (das Beispiel wird gebracht) eine schönere, weil ehrlichere 
Musik macht als der glänzende, ohne innere Anteilnahme spielende Virtuose. 


Im übrigen war man immer bestrebt, sich von einer Produktion abzusetzen, die zwar unwichtige 
stilistische Gemeinsamkeiten mit der Romantik, nicht aber deren Substanz enthielt. So heißt es 
gleich bei Erscheinen des „Euryanthe“-Textes der Helmina von Chezy: 

„Mit dem Texte kann freylich Niemand zufrieden seyn, denn er ist weder romantisch noch allgemein ansprechend 
und leidet, neben mehreren anderen Fehlern, besonders an großer Verworrenheit und Mangel an innerem Zu= 
sammenhange.” (Allgemeine Musikalische Zeitung, 1824, $. 386) 

Vier Jahre vor diesem anonymen Bericht schreibt G. L. P. Sievers, der langjährige Pariser Bericht- 
erstatter der Allgemeinen Musikalischen Zeitung: 

„Dem Publikum ist alles Gelüste nach Sujets vergangen, die bloß eine romantische Hülle haben, ohne daß ihnen 


der romantische Odem eingeblasen ist: das witzige Stückwerk kann in dergleichen Producten nicht entschädigen 
für den absoluten Mangel an Gemütlichkeit und Leidenschaftlichkeit.” (S. 822) 


Und schon 1810 hatte Hoffmann in der Beethoven-Rezension geklagt: 


„Der romantische Geschmack ist selten, noch seltener das romantische Talent, daher gibt es wohl so wenige, die 
jene Lyra, deren Ton das wundervolle Reich des Romantischen aufschließt, anzuschlagen vermögen.” 

Ohne damit das Gefühl der dynamischen Auflösung, der verweltlichten pietistischen Psychologie 
und der furchtbaren Lebensangst streifen zu wollen: Rausch, Pathetik und Übertriebenheit kannte 
der Romantiker nie. Es ist noch nicht einmal möglich, Fr. Schlegels „Lucinde“ (1799) oder 
Brentanos „Godwi“ (1801) dagegen auszuspielen. Wie bereits J. Nadler nachwies, entstammen 
der Lucinde-Roman und seine Entwürfe einer Zeit, in der Fr. Schlegel der Romantik noch nicht 
zugehörte, während Godwi viel mehr neben Heinses „Ardinghello“ zu stehen kommt. Darüber 
hinaus sind beide Romane typische Altersstufenliteratur von Zwanzigjährigen?). Das so viel 
verschriene romantische Gefühl war, entgegen der späteren Trivialität der Ausbeutung und der 


®) J. Nadler: Geschichte der deutschen Literatur, Wien o. ]J., $. 366/367. 


8 


Süßlichkeit, ein tiefgegründeter geistiger Vorgang, der unter dem Eindruck des Erlebnisses Kant 
und der Französischen Revolution Sprache gewann. Während noch Kleist die Kantsche Lehre 
von den Postulaten praktischer Vernunft und den logisch-erkenntnistheoretisch geführten Nach- 
weis von der Unerkennbarkeit jeglicher metaphysischer Dinge in Thesen umformte, die Kant in 
dieser Weise gar nie aufgestellt hatte, wich die beginnende Romantik einer philosophischen Aus- 
einandersetzung insofern aus, als sie der Kantschen Lehre einen philosophischen Individualismus 
entgegensetzte und ihn aus einer bis in die Wurzel erschütterten Gegenwart künstlerisch gestal- 
tete. Das mit dem für weite Kreise offensichtlichen Zusammenbruch einer jahrhundertealten 
Begriffswelt vom Menschen und seinem Schöpfer verbundene Empfinden vom Verlust der 
eigenen Mitte führt zu dem immer wieder aufs neue angegangenen Versuch, wenn nicht eine 
neue Welt, so doch einen Ersatz für die alte zu schaffen. Kleist brachte als erster das Gefühl in der 
Gestalt des „absoluten Gefühls“ zur Herrschaft, schrieb aber bezeichnenderweise — obwohl er 
der gefühlsstärkste deutsche Dichter überhaupt gewesen sein dürfte — das am wenigsten gefühls- 
gesättigte Vokabularium. Der Reihe nach stellen sich jetzt die geforderte neue Mythologie, die 
einzelnen Wissenschaften, der Götze Nation, die Kunst, die „Emanzipation des Fleisches“ mit dem 
Anspruch vor, den neuen Mittelpunkt bilden zu können. Noch darüber steht im Anfang der 
neuerwachte religiöse Sinn, der aus der Not der Zeit geboren, als einer der empfindungsreichsten 
Nervenstränge der Romantik zugleich derjenige sein mußte, den man bis in die Gegenwart am 
heftigsten angriff; allein schon deshalb, weil er unwidersprochen die Grundlage der romantischen 


Empfindung trug. 


ANRUF 


In der Zeit, in der wir jetzt leben, besteht die Gefahr, 
daß wir bei der großen Zahl der veränderlichen Ein- 
drücke, denen die meisten von uns ständig ausgesetzt 
sind — gewollt oder ungewollt —, an diesen hängen 
bleiben, nach ihnen urteilen und die äußeren Kenn-= 
zeichen oft für den Inhalt selbst nehmen. So sinn= 
entleert und ohne Bewegung seiner inneren Struktur 
(d. h. seiner seelischen Struktur und seines Gefühls) 
kann aber der Mensch auf die Dauer nicht leben, ohne 
Schaden an dieser zu nehmen. 


Wenn auch schon früher mehrmals darauf hingewie= 
sen wurde, so soll wegen dieser unserer geistigen 
Situation doch noch einmal auf die Beweggründe 
unserer Arbeit hingewiesen werden. Eine rechte Kon= 
zertgemeinde sollte immer als ihre vornehmste Auf= 
gabe ansehen, nicht nur einer kleinen Zahl Musik= 
liebhaber einige genußvolle Stunden zu bereiten, son= 
dern jedem, der es will, das Betreten eines Reiches zu 
ermöglichen, in dem zu verweilen es eine Lust, aber 
auch eine Erhebung aus den materiellen Banden des 
Alltags, eine Erholung und eine Erfrischung bedeuten 
kann. Denn die Musik ist das am wenigsten materielle 
Ausdrucksmittel, um Aussagen über das allgemeine 
Zeitgefühl, d. h. die innere Situation einer Zeit so= 
wie die menschliche Reaktion darauf, zu machen. Wir 


‚meinen auch gerade, daß dem Kreis der Kammer= 


musik, d. h. dem Musizieren weniger Künstler diese 
Möglichkeiten in besonderem Maße zukommen. 


Freilich ist heute mehr denn je eine solche Betätigung 
(das Horchen auf Klänge in der Stille) ungewohnt 
oder gar verhaßt. Dem möchten wir zuschreiben, daß 
das Echo unserer Konzerte oft nicht so ist, wie es der 
Freunde wegen, die zu uns kommen, sein sollte. Die 
Gewöhnung an die Radioklänge, die Tendenz zur 


"Masse auch in kulturellen Dingen wird in musikali= 


scher Hinsicht zunächst immer noch eher an die großen 
Chor= und Orchesterkonzerte heranführen. Nicht zu= 


letzt ist das auch die Folge einer inneren Unsicherheit. 
Als Entschuldigung hört man oft den Grund, daß man 
zu wenig von diesen Dingen verstehe. Sicher ist das 
Maß des Verständnisses — wie überall — auch davon 
abhängig, wie weit man sich mit dem betreffenden 
Vorgang, hier dem musikalischen Kunstwerk, beschäf= 
tigt. Aber je vollkommener dieses dargeboten wird — 
und ein besonders hohes Maß der Vollkommenheit 
streben wir ja gerade im Interesse unserer Hörer an —, 
um so weniger ist u. E. eine musikkritische Würdigung 
des Hörers nötig (und am Platze). 


Wir vermuten ferner, daß es vielfach auch der Mangel 
einer inneren Bereitschaft ist, der viele von einer Teil- 
nahme abschreckt, eine gewisse Angst, man könnte an 
einer Stelle gepackt werden, an der man ganz und gar 
nicht gepackt werden möchte, man könnte in einen 
Bereich entführt werden, der nun gar nicht zeitgemäß 
ist und gar nicht zum modernen Menschen gehört. 
Da müssen wir freilich sagen: habt den Mut, diese 
Schranke zu überwinden. Es geht um mehr als nur um 
den Bereich einer geselligen und bildenden Veranstal= 
tung, die vielleicht ein gewisses Maß gehobener Bil- 
dung dokumentiert. Nein, es geht vielmehr um den 
Besucher selbst, daß er sich einfügt in die große Ge= 
meinde, die auch jetzt noch oder gerade jetzt darauf 
stolz ist, dem materiellen Ansturm unserer Zeit diese 
Bemühungen um die innersten menschlichen Werte 
entgegenzusetzen. 

Darum überlege sich jeder doch noch einmal, ob er 
nicht den Versuch machen soll, in unsere Reihen ein= 
zutreten. Es wird ihm — so,glauben wir — bei ehr= 
lichem Willen zur inneren Bereicherung seines Le= 
bens und zur Vervollständigung seiner menschlichen 


Existenz dienen. Rudolf Landwehr 


(Aus der Aufforderung der Konzertgemeinde einer kleineren 
Stadt, die sich im wesentlichen der Pflege der Kammermusik 
verschrieben hat,: zur Teilnahme an den Veranstaltungen des 


neuen Konzertwinters.) 


DER ZAUBERGEIGER 


Umschlossen vom Halbdunkel der Bühne steht er vor 
uns, dunkel und hager. Der große bleiche Kopf, von 
wirren langen Haaren umrahmt, neigt sich mit ge- 
schlossenen Augen über die Geige, die er mit eng am 
Körper anliegenden Armen spielt. Er ist mit ihr ver= 
wachsen, unheimlich verschmolzen. Geisterhaft bleich 
hält die Rechte den Bogen, faßt die Linke den Geigen= 
hals. Es ist kein eingeübtes, beherrschtes Spielen, was 
der Geiger hier zeigt, kein Paradieren im Licht der 
Scheinwerfer. Es ist versunkenes, zutiefst in sich hin= 
einhorchendes Musizieren, ein phantastisches persön= 
liches Bekenntnis, wie unter dem Zwang eines Dämons 
geschehend, einer unsichtbaren Macht, die antreibt, 
nicht ruhen läßt, die fordert, aufzehrt... So wie das 
rauchige Dunkel die schwanke Gestalt vor unseren 
Blicken aufzuzehren droht, die nur an Kopf, Halstuch 
und Händen durch einige grelle Lichtfetzen aufge- 
hellt ist. 


Man denkt an das Märchen von der Zaubergeige, die 
in der Hand eines jungen Geigers plötzlich von selbst 
zu singen und zu schluchzen beginnt und ihn von 
Bühne zu Bühne, von Erfolg zu Erfolg hetzt, pausen= 
los, erbarmungslos. Bis er fast dem Wahnsinn verfällt. 


Es ist Niccolo Paganini. 


Und wie sahen ihn seine musikbegeisterten Zeit= 
genossen? Sie sprachen von „Zaubergeiger”, von einem 
Künstler, der mit „dem Satan im Bunde” stehe; er 
flößte ihnen Bewunderung, zugleich aber auch Grauen 
ein: 


„Du düstrer Mann in Märchen eingehüllt, 
Die vor dir her sich wundersam gestalten, 
Die finst’re Stirn von Lorbeer überfüllt, 
Beherrscher du, dämonischer Gewalten; 


Was willst du hier, mit deinem heißen Schmerz, 
Mit den zerriss'nen, rätselhaften Klängen, 

Mit nie gehörten zaub’rischen Gesängen, 

Mit deinem schauerlichen, wilden Scherz, 

Mit deiner Geige streitenden Akkorden; 

Was willst du hier bei uns?....“ 


So schreibt 1829 — als Beispiel für viele — Karl von 
Holter. Auch Robert Schumann hat die kühne Be= 
siegung von Mechanik und Technik, das elegante, 
faszinierende Spiel des italienischen Meisters in Bann 
gezogen. Er schreibt, zojährig, in seinem „Musikali=- 
schen Lebensgang”: „Pagantni reizte auf und ent- 
fachte zu Fleiß”. Der Niederschlag der Begegnung wird 
in seinen „Studien und Konzertstücken nach Capricen 
von Paganini”, op. 3 und 10, deutlich. Auch im Car= 
naval findet sich gegen Ende eine Charakterisierung 
von Paganini, Bis in die letzten Lebensjahre Schu= 
manns reicht der Eindruck von Paganinis großer und 
außerordentlicher Künstlerschaft. In Briefen an Joachim 
erwähnt er 1855 den Namen des Geigers mehrmals. 
Es scheint also, daß seine‘ 1832 (in einem Brief an 
Wieck vom 11. 1.) geäußerte Überzeugung auch für 
ihn selbst zutraf: „Es ist wahr, daß, so leicht auch die 
Welt vergißt, sie das Außergewöhnliche doch selten 
übersieht, wenn ich sie auch mit der Kuhherde ver- 
gleichen möchte, die aufsieht, wenn es blitzt und dann 
ruhig weitergrast; solchg Blitze waren Schubert, Paga= 
nini, Chopin und — nun Clara.” 


Als einen Magier, einen vom Teufel Gehetzten malte 
der große französische Historienmaler Eugene Delacroix 
(1798-1863) in den 30er Jahren des 19. Jahrhunderts 
diesen ersten Virtuosen seiner Zeit. Er schildert mit 
den Mitteln der Malerei das Dämonische, indem er ihn 
in einen mit Dunkelheit ausgefüllten Raum stellt und 
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PAGANINI 


Gemälde von Eugene Delacroix 


Mit Genehmigung des Athenäum=Verlages, Bonn, dem Band 
„Bildnis der Musik“ von Georg F. Schorer entnommen. 


nur Kopf und Hände durch aufgesetzte grelle Lichter 
belebt, das Wesentliche markierend. Das Instrument, 
die Geige, versinkt im Dämmer, sie ist nur Zeichen 
des Handwerklichen, des erarbeiteten Könnens. Darauf 
aber kommt es Delacroix hier nicht an, er sieht den 
von Dämonen und von übersinnlichen Gewalten, vom 
Göttlichen besessenen Künstler. 


Delacroix liebte ausdrucksstarke Gestalten und Situa= 
tionen. Jahre später sollte er Goethes „Faust“ und 
Shakespeares „Hamlet“ illustrieren. Und hat nicht die 
Gestalt seines Paganini etwas von jener Hamletschen 
Zwielichtigkeit und Faustschen Magie? 


Es war eine neue Zeit angebrochen in der Musik, die 
Zeit des Virtuosentums, die Zeit der Anbetung des 
Genies, des Schöpferischen, des Außergewöhnlichen. 
Und sie findet auch in der bildenden Kunst, vor allem 
in der Malerei, ihren Niederschlag. Die Darstellungen 
von musikalischen Themen haben vom 19. Jahrhundert‘ 
ab nicht mehr nur einen lieblichen, heiteren Charakter 
wie in früheren Jahrhunderten, sondern spiegeln nun 
oft düstere, unheimliche Stimmungen. Wie in diesem 
Gemälde von Eugene Delacroix, 


Der Radius der musikalischen Sprache hatte sich er= 
weitert und mit ihm der des musikalischen Themas 


und seines Ausdrucksgehaltes innerhalb der bildenden 
Kunst. 


Gertrud Marbach 


Joser Rurer 


Was ist Zwölftonmusik? 


Josef Rufer, der Verfasser des Buches „Die Komposition mit 
zwölf Tönen“, untersucht einen Begriff, der, wie Rufer sagt, 
„zum Schlagwort” wurde. Der erste‘ Aufsatz dient dazu, Sinn 
und Funktion der Tonalität denjenigen Kunstmitteln gegenüber= 
zustellen, die in der gleichen zusammenhanggebenden Weise in 
der Zwölftonmusik wirksam sind. 


Zwölftonmusik — dieses Wort ist, bewußt oder 
unbewußt, im guten oder schlechten Glauben, zum 
Schlagwort geworden. Es wird wahllos einer be- 
stimmten Art von Musik als Etikette angehängt, 
ohne daß damit etwas Wesentliches über sie aus- 
gesagt würde. Ebensowenig, als würde man von 
Dur= oder Moll-Musik sprechen, eine Bezeichnung, 
die gleicherweise auf eine Beethoven-Symphonie 
zutrifft, wie etwa auch auf den unwiderstehlichen, 
Musik gewordenen Wunsch, „wieder einmal in 
Grinzing” zu sein. Zu welch grotesken Fehlurteilen 
die Unklarheit des Begriffs Zwölftonmusik selbst 
bei Fachleuten führt, die es ungeachtet ihrer per- 
sönlichen Einstellung schon aus fachlichen Grün- 
den besser wissen müßten, dafür sei nur ein Bei- 
spiel angeführt, dem man immer wieder begegnet: 
daß viele von ihnen Alban Bergs Oper „Wozzeck” 
für Zwölftonmusik halten. 


Auf die Frage, was also nun Zwölftonmusik sei, 
ist zunächst und vor allem zu sagen: es ist gute 
oder schlechte Musik, je nachdem sie von einem 
guten oder schlechten Komponisten stammt; von 
einem phantasievollen, klaren Geist, oder von 
einem dürftigen, unklaren; von einem Könner 
oder einem Stümper. Das allein entscheidet über 
die Qualität eines Werkes, nicht die Art der ver= 
wendeten Kunstmittel. Niemand wird ernsthaft 
behaupten wollen, daß beispielsweise die Verwen- 
dung einer Dur- oder Moll-Tonart an sich schon 
das Entstehen guter Musik garantiert. Auch die 
„Methode der Komposition mit zwölf nur aufein= 
ander bezogenen Tönen“*) gibt keine derartige 
Garantie — so wenig sie andrerseits eine Art 
Hexeneinmaleins ist, mit dem man Musik etwa 
errechnen: könnte, Genau so wie tonale Musik 
basiert auch sie auf der unabdingbaren Voraus= 
setzung von Einfall und Gestaltung. Natürlich: so 
wie ein Kompositionsschüler in Befolgung der 
Gesetze der Tonalität, der klassischen Formen oder 
jener strengen, für Kanon und Fuge gültigen Re= 
geln Musik konstruieren, „errechnen“ kann — so 
auch mit der zwölftönigen Kompositionsmethode. 
Nur wird es da wie dort nicht Musik im schöpfe- 
rischen Sinn werden, sondern handwerkliche 
Übung bleiben. Zweckgebunden. Wogegen „in 
der Kunst die Zwecklosigkeit neben dem Ausdruck 


*) Hier geht es nur um diese von Schönberg erfundene und von 


“anderen Komponisten individuell modifizierte Methode bzw. mit | 


ihren Mitteln komponierte Musik. Von dieser Zwölftonmusik 
scharf zu unterscheiden ist die sogenannte serielle oder Reihen= 
musik, die mit ihr nur sehr entfernt zu tun hat und die hier 
nicht zur Rede steht. 


das Höchste ist“ (Schönberg). Das setzt eine klare 
Trennung. Und für Musik als echte künstlerische 
Dokumentation — sei es tonale, sei es Zwölfton= 
musik — gelten als Kriterien dieselben Werte: 
Erfindung und Ausdruck, Logik und Fluß der Dar- 
stellung. Demgegenüber ist die heutzutage meist 
vorangestellte Frage nach dem Stil nebensächlich 
und somit eine Frage zweiten Ranges. 


“ 


Dies vorausgeschickt, können wir die Frage „Was 
ist Zwölftonmusik?“ enger und zugleich präziser 
fassen: Was unterscheidet sie von der Musik vor= 
hergehender Epochen, also generell gesprochen 
von der auf Tonarten, auf Dur und Moll basieren= 
den Musik? Was haben sie gemeinsam und worin 
bestehen Wesen und Funktion der neuen, zwöälf- 
tönigen Kompositionsweise? 


Der unvorbereitete — und nicht voreingenommene 
— Hörer wird beim ersten Anhören einer Zwölf- 
tonkomposition zunächst ratlos sein. An Stelle 
vertrauter Klänge vernimmt er ein wirres Töne= 
spiel, aus dem sich ihm kein thematisch, melodisch 
oder harmonisch faßlicher Sinn ergeben will, und 
selbst wenn das für Augenblicke oder gar eine 
kurze Weile der Fall ist, so wird für ihn der musi= 
kalische Faden bald wieder reißen, er wird außer= 
stande sein, in der Flut von Tönen einen sinnvollen 
Zusammenhang zu erfassen. Wenn es sich nun 
nicht um einen passiven, nur gefühlsmäßig auf- 
fassenden Hörer handelt, sondern um einen, der 
mit den Denk-= und Gestaltungsgesetzen der klassi= 
schen Musik einigermaßen vertraut ist, der ihre 
Gedanken in Gestalt von Themen oder Melodien 
zu erfassen und ihrem weiteren Schicksal, ihren 
Verwandlungen zu folgen vermag (der mit einem 
Wort „eine Musik auch auf dem Papier versteht“ 
wie es Robert Schumann in seinen „Musikalischen 
Haus= und Lebensregeln” fordert) — dann kann 
man einem solchen Hörer unschwer eine Brücke 
zum Verstehen auch der Zwölftonmusik bauen, 
indem man ihm kurz an Hand einiger „Spiel- 
regeln“ die Grundprinzipien der Komposition mit 
zwölf Tönen darlegt, die an Stelle des tonalen 
Prinzips getreten sind. Denn: alle übrigen klassi= 
schen und vorklassischen Kompositionsmittel be= 
hielten ihre bisherige Funktion auch in der Zwölf- 
tonmusik weiter. Nur die Tonalität war auf= 
gegeben. (Nebenbei: nach einem historischen, or= 
ganisch verlaufenden Entwicklungsprozeß, mit dem 
wir uns hier nicht weiter befassen können.) Damit 
sind für den Hörer die Elemente der Musik wieder 
in Relation gesetzt und ins Gleichgewicht gebracht. 
Der Weg zum Erfassen und Verstehen ist geöffnet. 


Bevor wir die dritte der oben gestellten Fragen 
beantworten, müssen wir uns kurz mit dem Sinn 
und der Funktion der Tonalität befassen, um von 
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da aus dann eine sinngemäße Parallele zu den ent- 
sprechenden Funktionen der Komposition mit 
zwölf Tönen ziehen zu können. Wir haben die 
Wirkung einer Zwölftonkomposition auf den un= 
vorbereiteten Hörer dahin charakterisiert, daß er 
den — musikalischen! — Sinn nicht zu erkennen 
und zu erfassen imstande ist, daß die Töne schein= 
bar beziehungslos mit- und nacheinander erklin- 
gen, daß sie keinen Zusammenhang miteinander 
zu haben scheinen. Mit diesem Begriff haben wir 
den neuralgischen Punkt unseres Problems be= 
rührt: ohne (musikalischen) Zusammenhang gibt 
es keinen (musikalischen) Sinn, ohne diesen aber 
kein Erfassen des Inhalts eines Werkes. Der Be= 
griff Inhalt meint hier — wohlverstanden — nicht 
den Ausdruck von Gefühlen, poetischen Vorstel- 
' Jungen oder formale Schönheiten, sondern den rein 
musikalischen, nur durch Töne sagbaren und dar- 
stellbaren Inhalt. z 


Töne, das Material der Musik, haben aber an und 
für sich keinen konkreten begrifflichen Sinn wie 
etwa die Worte. Den ihnen gemäßen, den musi= 
kalischen Sinn erhalten sie erst, wenn man sie 
miteinander in Zusammenhang bringt. In der 
tonalen Musik wird dieser mit verschiedenen 
Kunstmitteln hergestellt, und eines der wichtig= 
' sten ist die Tonalität. Sie beruht auf der Diktatur 
des Grundtons, der wie ein Magnet alle übrigen 
Töne auf sich ausrichtet, der damit ihren wechsel- 
vollen Zusammenhang, bald fester, bald lockerer, 
stets unter Kontrolle behält und sichert. Diese 
zusammenhangbildende Funktion der Tonalität 
offenbart sich in vielfacher Weise, insbesondere 
in vertikaler und horizontaler Dimension, harmo= 
nie= und melodiebildend. Ausgehend vom harmo= 
nischen und vom melodischen Sinnbild einer Ton= 
art, dem ihr entsprechenden Grunddreiklang bzw. 
seiner Zerlegung und der Tonleiter, lassen sich 
alle harmonischen und melodischen (thematischen) 
Ereignisse eines tonalen Stückes auf sie zurück- 
führen bzw. von ihr ableiten. So ist das Motiv 
eine Ableitung aus der Tonart, aus einem (a), zwei 
(b) oder mehreren tonleitereigenen Akkorden — 
im Zusammenspiel mit dem Rhythmus. 


a) 


Ferner wirkt die Tonalität als zusammenhang= 
gebendes melodisches Bindemittel bei thematischen 
Bildungen (c), indem, wie hier, die Töne des Zwei- 
takters (Beginn des Hauptthemas von Beethovens 
Klaviersonate f-Moll op. 2, Nr. ı) als Bestandteile 
des Tonikadreiklangs f-as-c von ihm ihren Zus 
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sammenhang untereinander bekommen; eines der 
einfachsten, darum sinnfälligsten Beispiele, einer 
zusammenhanggebenden Ableitung des Themati= 

schen aus der Tonart. . 


Zahlreich und vielfältig sind auch die Beispiele für 
die zusammenhanggebende — und in Konsequenz 
dessen formbildende — Funktion der Tonalität im 
harmonischen Ablauf eines Stückes. Beispiels- 
weise durch Verknüpfung einer Phrase mit ihrer 
Wiederholung (d) durch denselben Akkord (hier 
die Dominante von Takt 4 zu Takt 5); man be- 
achte, wie in diesem Takt, durch Zerlegung des 
Dominantakkords in der Hauptstimme, der Be= 
ginn der Wiederholung den harmonischen Zusam= 
menhalt auch melodisch unterstützt. Ferner durch 
die grundtonartige Wirkung des Orgelpunkts, der 
disparate, auseinanderstrebende Akkordfolgen 
zusammenhält; durch das harmonisch statische 
Kreisen um Tonika und Dominante etwa in der 
Exposition eines Sonatensatzes, wodurch die 
gegensätzlichen thematischen Gestalten gleichsam 
auf denselben harmonischen Nenner gebracht und 
so miteinander, bei aller Gegensätzlichkeit, in 
Zusammenhang gebracht werden — Vielfalt zur 
Einheit gebunden wird. 


An den Beispielen c) und d) ist noch eine andere 
Art des musikalischen Zusammenhangs ersicht= 
lich, die für unsere Betrachtung der Zwölftonmusik 
sehr wichtig ist, weil sie in dieser ihre Entspre= 
chung findet. Sie ist demnach nicht an das Vor= 
handensein der Tonalität gebunden, sondern 
generell ein konstruktives Element des musika= 
lischen Organismus: die einheitgebende Korre= 
spondenz des Harmonischen mit dem Melodischen. 
Ihr Zusammenhang dokumentiert sich in der 
steten Koordinierung beider, indem im gleichzei- 
tigen Zusammenklang (Harmonie) wie:im Nach= 
einander (Melodie) dieselben Intervalle enthalten 
sind. Es liegt auf der Hand, daß dies einen unge= 
mein dichten Zusammenhang des musikalischen 
Organismus bewirkt, ein Mittel, dessen sich die 
zwölftönige Kompositionsweise in grundlegender 
Weise bedient. 


Dieser kurze Exkurs war notwendig, denn er 
ermöglicht eine aufschlußreiche Gegenüberstellung 
von Sinn und Funktion der Tonalität mit den= 
jenigen Kunstmitteln, die in der gleichen zusam= 
menhanggebenden Weise in der Zwölftonmusik 
wirksam sind. Dort hat eine Reihe von zwölf ver= 
schiedenen Tönen diese Funktion übernommen, ist 
Träger einer neuen Form von Tonalität geworden, 
wenn man diesen Begriff nicht in seiner ästhe= 
tischen Bedeutung versteht, sondern in einer funk= 


tionellen, Ordnung und Einheit gebenden: einer 
für musikalische Gestaltung brauchbaren, d. i. sinn= 
vollen Ordnung des Materials der Musik, der 
Töne; einer auf dem musikalischen Zusammen= 
hang beruhenden, aus ihm sich ergebenden Einheit 
in geistiger wie materieller Beziehung. 


Bevor wir uns — als. der- Parallele zu den vorher- 
gehenden Ausführungen über die Tonalität — mit 
der entsprechenden funktionellen Bedeutung der 
zwölftönigen Reihe befassen, ist noch eine Zwi= 
schenfrage zu behandeln, die sich vielen hier auf- 
drängen wird: Wie entstand überhaupt dieser Be= 
griff „Reihe“? Entspringt er einer mehr oder 
weniger willkürlichen intellektuellen Spekulation, 
- mit der man einer ausweglos scheinenden Situa= 
tion begegnen wollte? Oder einer Spekulation, 
die, noch schlimmer, noch unwahrer im künst- 
lerischen Sinn, darauf ausging, sich um jeden Preis 
neu und interessant zu gebärden und so Aufmerk- 
\samkeit und Erfolg zu erregen? Wenn nicht: Was 
führte zu diesem Begriff, was besagt er und war 
er — dann im Gegensatz zu spekulativem Ent- 
stehen — notwendig? 


Nehmen wir vorweg: Eine Reihe von zwölf ver= 
schiedenen, „nur aufeinander bezogenen” Tönen 
stellt — bei vorgegebener kompositioneller Behand= 
lung! — derart ein melodisches Ordnungsprinzip 
dar, wie die Tonalität mit der Beziehung aller Töne 
auf einen Ton (den Grundton) unter gleichen 
kompositionstechnischen Voraussetzungen ein har= 
monisches Ordnungsprinzip ist. Die Notwendig= 
keit, dieses durch jenes zu ersetzen, ergab sich aus 
der (seit Mitte des ı9. Jahrhunderts) ständig 


HAns HOoLLANDER 


Die singuläre Stellung, die Tschaikowskys Pathe= 
tische Symphonie in.der Biographie des Kompo- 
nisten wie auch in der Entwicklungsgeschichte der 
spätromantischen Symphonie einnimmt, wird ge= 
wöhnlich auf zwei Umstände zurückgeführt: 
Tschaikowskys plötzlicher Tod wenige Tage nach 
der Uraufführung des Werkes, das, wie häufig 
vermutet wird, den Schlüssel zu seinem niemals 
völlig geklärten Ende enthält, und sein geniales 
Experiment, die Symphonie in einem breitangeleg- 
ten langsamen Satz — Adagio lamentoso — zu 
beschließen. 

Seit Beethoven oder vielleicht sogar schon seit 
Mozarts Jupiter-Symphonie steht das Problem des 
Finales als eines den Verlauf des symphonischen 


wachsenden und schließlich zum Zerfall führenden 
Beanspruchung des tonal zentrierten, harmo- 
nischen Kraftfeldes. Dieses vermochte immer 
weniger, den Zusammenhang mit den melodischen 
(linearen) Ereignissen aufrechtzuerhalten — Er- 
eignisse, die immer schwerer auf eine tonale 
harmonische Basis zu beziehen waren, je mehr die 
melodischen Intervalle sich von dieser entfernten 
und gleichzeitig zu zehn=, elf=, zwölftönigen Bil- 
dungen führten. Ein Beispiel für viele, die diese 
allmähliche, organische Entwicklung in Werken 
von Richard Strauss, Max Reger, Bela Bartök u. a. 
zwischen 1890 und etwa 1910 dokumentieren, ist 
das folgende aus Regers Streichquartett fis-Moll 
op. 121,1. Satz, g Takte nach Ziffer ı. 
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So führte diese evolutionäre Entwicklung dazu, 
daß die melodischen Ereignisse immer mehr ton= 
angebend wurden, daß das melodische Kraftfeld 
— in Verbindung mit dem immer kräftiger sich 
entwickelnden rhythmischen — die zusammenhang= 
(und damit auch form=) gebenden Funktionen des 
harmonischen übernahm. Das Harmonische stand, 
in dieser Hinsicht, nicht mehr zur Diskussion. Der 
erste, der diese veränderte Konstellation erkannte, 
der sie bis in die letzten Konsequenzen aushörte 
und ihre Lehren verstand, sie schöpferisch zu 
nutzen und schließlich zu formulieren wußte, war 
Arnold Schönberg. 

(Ein zweiter Aufsatz folgt.) 


DAS MEISTERWERK (I) 


Das Finale-Problem in Tschaikowskys Sechster Symphonie 


Geschehens krönenden Höhepunkts zur Diskus= 
sion, ist doch die Geschichte der Symphonie des 
19. Jahrhunderts zu einem großen Teil gerade durch 
die Auseinandersetzung mit diesem Problem ge: 
kennzeichnet. 

In dem Ringen.um einen organischen symphoni= 
schen Aufbau der im Schlußsatz seine poetisch= 
musikalische Kulmination finden sollte, hat das 
Element der thematischen Verknüpfung der ein= 
zelnen Sätze oft eine wichtige Rolle gespielt. Die 
stereotype Wiederkehr der Hauptthemen des 
ersten oder zweiten Satzes im Finale, zumeist in 
einer monumental gesteigerten, wenn auch nicht 
immer vertieften Version, ist ein Stilkriterium der 
spätromantischen Symphonie. Liszts thematische 
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Metamorphosen mit der Schlußapotheose bezeich= 
nen eine interessante Phase dieser Entwicklung. 


Am weitesten auf dem Wege der thematischen 
Vereinheitlichung zyklischer Formen sind wohl 
Beethoven und Brahms gegangen. Das Heraus= 
wachsen des thematischen Materials aus einer 
melodischen Grundform, deren verschiedenartige 
Abwandlungen in den einzelnen Sätzen, bis der 
melodische Urimpuls im Finale gleichsam trans= 
figuriert, seinen endgültigen Sinn, seine vollendete 
Gültigkeit empfängt — dieser thematische Evolu- 
tionsprozeß!) bewirkt sowohl eine strukturelle 
wie auch geistige Verbindung der Teile eines Wer- 
kes, und dies auf der Grundlage eines wahrschein- 
lich im Unterbewußtsein des Komponisten vor 
sich gehenden musikalischen Wachstums- und 
Umwandlungsprozesses. Darüber hinaus eröffnet 
eine solche strukturelle Evolution neue Ausblicke 
in die innere Gesetzmäßigkeit eines symphonischen 
Werkes, in die Relativität der melodischen Kon= 
traste (sie erscheinen als eine Vielheit in der Ein= 
heit) und in das Mysterium des schöpferischen 
Prozesses überhaupt. 


In seinen drei letzten Symphonien hatte auch 
Tschaikowsky die thematische Verbindung der 
einzelnen Sätze angestrebt mit dem Ziele, das 
Finale als großen emotionalen Höhepunkt auszu= 
bauen. Seine Einführung eines „Motto-Themas” 
in der Vierten und Fünften Symphonie dient die= 
sem Streben, das freilich, und dies besonders in 
der Fünften Symphonie, in einem rein äußerlichen 
Erinnerungsmotiv=Mechanismus steckenbleibt. Um 
so interessanter ist seine Handhabung der thema= 
tischen Verbindung in der Sechsten. 


4 

Der dramatische und emotionale Hauptakzent des 
Werkes ist hier in den Schlußsatz verlegt, und 
entsprechend diesem Höhepunkt — einem ergrei- 
fenden Ausbruch von Verzweiflung und hoffnungs- 
loser Klage — sind die einzelnen Phasen des sym- 
phonischen Verlaufes orientiert. Die Idee eines 
"„Motto-Themas“, das gleich einem Memento an 
bedeutsamen Stellen der einzelnen Sätze zitiert 
wird, hat der Komponist in der h=Moll-Symphonie 
aufgegeben und die thematische Vereinheitlichung 
und Verknüpfung der Sätze durch weniger osten= 
tative Kunstmittel und in einem ganz anderen 
Geiste erzielt als in den vorangegangenen zwei 
Symphonien. 


Die dramatische Spannung des Werkes erscheint 
in den ersten Takten des Hauptthemas des ersten 
Satzes und noch mehr im Hauptthema des Finales 
polarisiert. Der düster-leidenschaftliche Ansturm 
im ersten Satz findet seine Antwort und gleich= 
sam natürliche Fortsetzung (wie ein auseinander- 
gerissener Vorder- und Nachsatz) in dem Ver- 
zweiflungsausbruch des Finales. 


!) Rudolph Reti, The thematic process in music. The Macmillan 
Company, New York, 1951. 
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Es ist, als ob der melodische Aufstieg des ersten 
Themas (A) durch den melodischen Abstieg des 
Finale-Themas (B) sowohl poetisch wie auch musi= 
kalisch ergänzt und vervollständigt würde, ja, als 
ob die beiden Themen aus der gleichen Wurzel 
entsprungen, aber aus irgendwelchen Gründen ge= 
trennt worden wären. Ihre merkwürdige, gewisser= 
maßen komplementäre Affinität ist aber, trotz 
äußerlicher Verschiedenheit, nicht zu überhören?). 


Charakteristisch für die vier Sätze der Symphonie 
sind die stufenweise an= und absteigenden Ton= 
folgen, typische melodische Gesten Tschaikowskys, 
die sich zumeist als Varianten des fallenden Quin= 
tenmotivs des Finale-Themas erweisen. Wie ein 
melodisches Symbol kehrt diese Tonfolge in allen 
Sätzen wieder. Strukturell variiert und im Aus= 
druck verschieden, ist sie wie ein geheimnisvoll 
belebendes Agens, das sich in verschiedenen melo= 
dischen Stilisierungen und Verschleierungen prä= 
sentiert. Mit unheimlich drohender Vehemenz 
wird es gleich im ersten Satz von den Trompeten 
herausgeschleudert, zum ersten Male sein tragi- 
sches Pathos enthüllend (Takt 191-198). 

Die interessanteste Metamorphose des Quinten= 
motivs findet sich jedoch im zweiten Satz. Die 
Themen der beiden Teile des Satzes stehen in 
einem Verhältnis von Grundform und Umkehrung. 


Allegro con grazia 


Die spielerische, anmutig entspannte ®/a=-Melodie 
des ersten Teiles (Allegro con grazia) bildet nicht 
nur melodisch, sondern auch stimmungsmäßig 
gleichsam die Umkehrung zu der träumerischen 
Melancholie des Mittelteiles (con dolezza e flebile). 
Bei näherem Zusehen erweist es sich, daß die 
melodische Kontur dieses h-Moll-Mittelsatzes mit 
dem Hauptthema des Finales nahezu identisch ist: 


Con dolezza e flebile 
ru 


®) In Cesar Francks d=Moll-Symphonie werden zwei ursprünglich 
keineswegs nahe beieinanderliegende melodische Charaktere 
am Schluß des Finales in einen engen poetisch-musikalischen 
Zusammenhang gebracht, wenn der Komponist dem fragenden 
Hauptthema des ersten Satzes die triumphierende Antwort, 
den melodischen Höhepunkt des Seitenthemas folgen läßt. 
Hier wird die latente Affinität der beiden Themen zur vollen 
Entfaltung gebracht, bei Tschaikowsky wird sie sozusagen 
nicht weiter konsumiert. 
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Der zweite Satz erscheint daher in seinem Um-= 
kehrungscharakter und seiner nahen melodischen 
Verwandtschaft mit dem Finale als eine brillante 
Variante oder unmittelbare Vorstufe desselben — 
wie die Larve, aus der sich später der prächtige 
Falter entwickeln wird. 


Der musikalische und emotionale Verlauf der 
Symphonie drängt nach dem Finale hin, und in 
diesem Prozeß können wir vielleicht noch die eine 
oder andere thematisch interessierte Phase fest- 
stellen. Das Scherzo mit seinem grandiosen Marsch 
fügt sich kaum in diesen Zusammenhang, es wäre 
denn, daß man in dem leichtherzigen, die Marsch- 
melodie ankündigenden kurzen h=Moll-Thema 
eine Anspielung an das Finale erblicken will. 


Allegro molto vivace . 


Ob das berühmte Iyrische Seitenthema (Andante) 
des ersten Satzes als eine freie Umformung des 
Finale-Themas angesprochen werden kann, möch= 
ten wir hier nicht entscheiden. In dem Nachsatz 
dieses Themas, gleichzeitig auch dessen emotio- 
naler Höhepunkt, ist freilich die thematische Ver- 
wandtschaft mit dem Hauptthema des Finales 
augenfällig. Der melodische Abstieg von der Quint 
zum Grundton ist hier durch die sequenzartige 
Wiederholung des Motivs unterbrochen, wodurch 
- der leidenschaftliche Nachdruck der Melodie erhöht 
und die Phrase als das wichtigste melodische Glied 
des Themas herausgehoben wird. 


Sicherlich wächst auch die hoffnungslose Klage= 
melodie des zweiten Finale-Themas (Andante) aus 
dem Hauptthema des Schlußsatzes heraus. 


Aus dem bisher Gesagten ist es wahrscheinlich, 
daß das Hauptthema des Finales in Tschaikowskys 
schöpferischer Phantasie als der überragende musi= 
kalische Gedanke der Symphonie primär vorhan= 
den war und daß die melodischen Charaktere der 
vorangehenden Sätze als freie Umformungen des= 
selben die endgültige Entfaltung des Themas in 
verschiedenen Graden vorausnehmen. Die Frage, 
inwieweit ein solches Verwandeln und Umformen 
durch den bewußten Intellekt vollbracht wurde 
oder einem Kristallisationsprozeß in der Tiefe des 
Unterbewußten entsprang, ist nur schwer zu be- 
antworten. Die geheimnisvolle Wechselwirkung 
von schöpferischer Intuition und formendem In= 
tellekt dürfte wohl die Antwort enthalten. Die 
Evolution, die hier gewissermaßen aus der im vor= 
aus existierenden Gestalt — dem Hauptthema des 
Finales — initiiert und vitalisiert wird, führt wies 
derum zu dieser Gestalt zurück und erzeugt auf 
diesem Wege eine Reihe von Varianten und Meta- 
morphosen, welche die Einheit des Werkes ge- 
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währleisten und in einem allmählichen emotio= 


nalen Crescendo zum Höhepunkt, dem Finale, 
führen. 


„Das ganze Stück hat ein Programm” 
Tschaikowsky über seine Sechste 


Margaret (Gretchen) Finletter, die Tochter des bekannten 
amerikanischen Dirigenten Walter Damrosch, Autorin einiger 
Romane, erwähnt in ihren Erinnerungen („From the top of the 
stairs”, Boston 1947, Little, Brown and Co.) die folgenden Auße- 
rungen Tschaikowskys über seine Sechste. Tschaikowsky hat 
seine berühmte Sinfonie 1893 kurz vor seinem Tode beendet. 


Mein Vater führte gern neue Werke von Komponisten 
auf, und sie wiederum bemühten sich, daß er ihre 
Kompositionen aufführte, denn er respektierte ihre 
Absichten, kürzte nicht und sorgte für eine schöne und 
begeisternde Wiedergabe. Vor vielen Jahren lud er 
Tschaikowsky ein, nach New York zu kommen und 
einige seine Werke zur Eröffnung des neuen Audi= 
toriums, der Carnegie Hall, zu dirigieren. Tschai= 
kowsky speiste oft im Hause meiner Eltern, und mein 
Vater beschrieb gern die angenehme Art seiner Unter= 
haltung, die stets von einer gewissen Traurigkeit. 
durchdrungen war. 


Im folgenden Sommer ging mein Vater nach England, 
um an der Cambridge Universität der Übergabe der 
Ehrendiplome an fünf Komponisten aus fünf verschie= 
denen Ländern beizuwohnen: an Saint-Saens aus 
Frankreich, Boito aus Italien, Grieg aus Norwegen, 
Bruch aus Deutschland und Tschaikowsky aus Ruß= 
land. Bei dem großen Bankett am Abend. beschrieb 
Tschaikowsky, der neben meinen Vater zu sitzen kam, 
eine neue Sinfonie, die er gerade beendet hatte und 
die sich in der Form von allem unterschied, was er 
bisher geschrieben hatte. 


„Der letzte Satz ist ein Adagio”, sagte Tschaikowsky, 
„und das ganze Stück hat ein Programm.” 


„Sagen Sie mir doch, was für ein Programm”, bat mein 
Vater. 

„Das werde ich niemals irgend jemanden erzählen”, 
antwortete Tschaikowsky. „Aber ich werde Ihnen die 
erste Orchesterpartitur und die Stimmen senden.” 


Im Oktober kam das Telegramm, daß Tschaikowsky 
an Cholera gestorben war; aber eine Woche darauf 
kamen die Partitur und die Orchesterstimmen der 
großen Symphonie Nr. 6, der „Pathetique”, von Mos- 
kau für meinen Vater an. In all den Jahren hat sich 
das Publikum bei Anhören dieses tiefen und ergreifen= 
den Werkes gewundert, was wohl das „Programm“ 
gewesen sein könnte, das Tschaikowsky im Sinne 
hatte, das er aber nie enthüllte. 


Das Clavicimbel, an dem Händel seine besten Werke 
schuf und das 1612 von Ruckers in Antwerpen gebaut 
wurde, galt bisher als verloren. Es wurde nun in der 
Nähe des Palais Windsor wiederentdeckt. Restauriert 
steht es jetzt im Musikinstrumentenmuseum des 
Fenton House, Hampstead Heath bei London, 


In Hamburg fand die 8. Tagung von „Kirche und 
Kunst“ statt. Es referierten unter anderem Professor 
Bruno Stäblein, Professor Hans Albrecht, Professor 
Adam Adrio, Dr. Alfred Dürr und Dr. Fred Hamel, 
Von der Seite der Kirche sprachen Pfarrer Dr. Walter 
Blankenburg und Pfarrer Dr. Karl Ferdinand Müller. 
Der Wohltorfer Madrigalkreis gab unter Leitung von 
Hilde Preibisch ein Kirchenkonzert, bei dem Friedrich 
Bihn Orgelwerke zum Vortrag brachte. 
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Die Instrumentensammlung des Gemeinde-Museums den Haag 


Im westlichen Teil von ’s Gravenhage liegt das Ge= 
meinde-Museum. Als eine unerbittliche Scheidemauer 
steht dieses stolze Beispiel moderner Architektur in= 
mitten eines alten und neuen Stadtteiles, umgeben 
von Gärten und Teichen. In dem Gebäude, das der 
Besucher durch eine lange, gläserne Pergola betritt, 
reihen sich die Säle aneinander. Sie gewähren mo= 
derner Malkunst, Gemälden aus der Geschichte der 
Stadt, altem Kunstgewerbe sowie historischen Musik= 
instrumenten Obdach. 

Um die Jahrhundertwende lebte in den Haag Daniel 
Francois Scheurleer, maßgebender Bankier und be= 
kannter Musikologe, dessen Name bis weit über die 
Grenzen hinaus bekannt wurde. Seine Sammler= 
leidenschaft trug ihm eine umfangreiche Fachbiblio= 
thek sowie eine Kollektion wertvoller exotischer und 
europäischer Musikinstrumente ein. Einige Jahre 
nach seinem Tode wurde der größte Teil seines musi=- 
kalischen Nachlasses, u. a. die Instrumente, durch die 
Gemeinde ’s Gravenhage aufgekauft; damit war die 
Grundlage für die heutige städtische Sammlung gelegt. 


Betrachten wir die europäischen Streichinstrumente, 
so bemerken wir, daß Scheurleer und die Museums= 
konservatoren das Prinzip verfolgt haben, soviel wie 
möglich Geigen holländischer Herkunft zusammenzu= 
tragen, um den Beweis zu erbringen, daß diese einem 
Vergleich mit Geigen berühmter italienischer Meister 
glänzend standhalten können. Wir sehen Geigen von 
Hendrik Jacobsz (1629-1699), Jan Boumeester (1629 
bis 1681), Willem van der Sijde (1624—?), Pieter 
Rombouts (1667—1740), Jacques Lefebvre (1701 bis 
nach 1740), Johannes Cuypers (1724—1808). Daneben 
treffen wir auf Streichinstrumente ausländischer Er= 
bauer, Geigen von Jules Grandjon, Gabriel Buchstätter, 
Georg Klotz, Leonhard Maussiel und Francis Chanot. 
Besonders die Instrumente von Chanot fallen durch die 
abweichende Form auf; hier sind alle Ecken in eine 
weiche, fließende Linie aufgelöst und an Stelle von 
F=Löchern schmale, strichförmige, leicht gebogene 


Öffnungen angebracht. Meistens tragen sie noch als 
besonderes Kennzeichen die nach hinten umgebogene 
Schnecke. 


Inmitten der Vitrinen mit Geigen, Bratschen, Tanz= 
meisterviolinen und Violen d’amore — unter ihnen 
einige sehr kostbare, Gregori Wenger und’ Johannes 
Hellmer zugeschrieben — prangt das „piece de 
resistance” der Streichinstrumentensammlung: die 
schlanke Viola da gamba von Gaspard Tieffenbrucker, 
um 1560. Dieses wertvolle Instrument mit pracht- 
voll versiertem Griffbrett und dem stolzen Pferde= 
köpfchen als Krönung ist die einzige völlig unverletzt 
gebliebene Gamba dieses berühmten Künstlers aus 
dem 16. Jahrhundert. Andere Gamben, welche die 
Aufmerksamkeit auf sich ziehen, stammen von Barak 
Norman (1705), Hendrik Jacobsz (1680) und Pieter 
Rombouts (1708). 


Etwas abseits der Geigenfamilie stehen einige Trom= 
pettes marines mit langgezogenem Schallkasten und 
einer einzigen Saite. 


Die erste Gruppe der Zupfinstrumente, denen wir in 
der musikhistorischen Sammlung begegnen, ist die 
der Sister. Eine Sister von Johannes Cuypers (1792) 
und zwei Tastensister, die eine von Preston, die 
andere von Longman and Broderip, fallen am meisten 
ins Auge. Instrumente wie Langeleik (Norwegen), 
Langspil (Island), Noordse Balk (Niederlanden), 
Zithern (Salzburger und Mittenwalder) gehören zur 
Gruppe der Volksinstrumente. Unter den Drehleiern 
ist als schönstes Beispiel ein mit einem Frauenköpf= 
chen verziertes Instrument des Franzosen Louvet 
(Mitte des 18. Jahrhunderts) zu sehen. 


Von den Harfen sind’ verschiedene Typen vertreten: 
die diatonische Harfe (Norditalien, 18. Jahrhundert), 
die chromatische Harfe (England, ca. 1800), die Haken= 
harfe (Frankreich, Ende des 18. Jahrhunderts) und die 
Pedalharfe (Cousineau p£re et fils, Ende des 18. Jahr= 
hunderts). 


Marimba (Westafrika) 


Die sorgfältig abgestimmten Stäbe des Xylophons sind fest in einen Rahmen gebunden. Die sechzehn Klangstäbe haben insgesamt 
acht Resonanzkalebassen, deren Größe sorgfältig ausgewählt ist, damit die in dem Hohlraum mitschwingende Luft als Resonanz den Ton 


wirkungsvoll unterstützt. Das Loch des Resonanzkörpers ist gewöhnlich durch 
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das Schutzhäutchen der tropischen Spinneneier verschlossen. 


2 


Die SARINGI (links) ist eine bei den 
niederen indischen Kasten Indiens 
gebräuchliche Fidel. Sie besteht aus Holz 
und besitzt 3 bis 4 Saiten. 

Besonders in Nord=Indien ist die 


SARINDA-=FIDEL (rechts) zu Hause. 
Sie wird aus einem einzigen Holzblock 
verfertigt, der ganz mit Fell bezogen wird. 
Auch sie hat gewöhnlich 3 bis 4 Saiten. 
Beide Instrumente besitzen ferner eine 


Anzahl Resonanz-Saiten. 
j4 


An den Geigensaal grenzt der Saal mit den Tasten= 
instrumenten, unter denen die Klavizimbel und Spi= 
nette den stolzesten Besitz bedeuten. Nicht weniger 
als drei Instrumente von Ruckers, der berühmten 
flämischen Familie der Klavizimbelbauer aus dem 
17. Jahrhundert, sind hier aufgestellt sowie ein dop= 
pelmanualiges Klavizimbel von Johannes Couchet 
(ebenfalls 17. Jahrhundert), ein sehr altes Spinett von 
Domenicus Pisaurensis (Venedig 1575) und viele 
andere. Ein golden=cremefarbiges Klavecitherium, an= 
gefertigt von Albert Delin (Doornik, zweite Hälfte 
des 18. Jahrhunderts), bildet den Übergang zu einer 
Gruppe von Tafelklavieren. Hier fällt das Instrument 
von Buntebart & Sievers (London 1786) durch seine 
elegante Form und die schöne Bemalung des Deckels 
auf. Interessant ist auch das Klavier von G. Silber= 
mann (1749). 

Als „Wandschmuck” dienen einige aufrechtstehende 
'Pianos und eine Anzahl Lauten, Theorben, Chitar= 
ronen, Mandolinen und andere. 


Im Klavichordsaal finden wir die gebundene und die 
bundfreie Bauart. Die Gitarren, ebenfalls im Clavi- 
chordsaal untergebracht, sind sehr verschieden. Ein 
Instrument aus dem 18, Jahrhundert hat noch das 
typische Kennzeichen seiner Zeit: die doppelten 
Saiten. Die meisten haben nur einsaitigen Bezug, so 
das Instrument des berühmten Joachim Tielke (Ham= 
burg, 1641-1719). Seine Gitarren unterscheiden sich 
stets durch die elfenbeinerne Intarsienarbeit von 
Sonnenb'umen und Anemonenranken am Hals. Von 
Joachim Tielke besitzt das Museum auch ein sog. Ham- 
burger Cithrinchen, eine Variation der Sister. 


Im Saal mit den Blasinstrumenten sind’bei den Block= 
flöten die niederländischen Hersteller am stärksten 
vertreten, da der Blockflötenbau in den Niederlanden 
im 17. und 18. Jahrhundert in großer Blüte stand. Wir 
sehen — um nur einige aus der umfangreichen Samm- 
lung zu nennen — Blockflöten von Aardenberg, van 
Heerde und Beukers. Eine alte Blockflöte von ca. 1450 
fällt auf; sie stimmt im Bau mit der modernen Block= 
flöte völlig überein, mit Ausnahme der zwei Löcher 
für den kleinen Finger, dem Kennzeichen aller Block= 
flöten bis zur Mitte des 17. Jahrhunderts. An Hand 
vieler Beispiele kann man die Entwicklung von Blas= 
instrumenten wie Klarinette, Oboe, Querflöte u. a. 
verfolgen. 


Das Horn erscheint in vier Formen: das Naturhorn 
(ohne Ventile), das Inventionshorn (mit losen Ein= 
satzstücken, die der Veränderung der Tonart dienen), 
die Cor Omnitonique und das Ventilhorn. Eine An= 
zahl Spazierstöcke an der Wand, die sich bei näherer 
Betrachtung als Klarinette, Blockflöte oder Querflöte 
entpuppen, verraten den spielerischen Geist unserer 
Vorfahren, der sich auch bei Orgeln in der Form eines 
Sekretärs oder eines Wäscheschrankes sowie bei Spiel-= 
dosen äußert. Bemerkenswert sind die zwei Kabinett- 
orgeln aus der zweiten Hälfte des 18. Jahrhunderts, 
erbaut von H.H. Hess aus Gouda. 


Spielen die Schlaginstrumente in europäischen Län= 
dern nur eine untergeordnete Rolle, so beherrschen sie 
hinwiederum in den exotischen Ländern das musika= 
lische Leben. So treffen wir in allen außereuropäischen 
Ländern Trommeln von großer Verschiedenheit an. In 
dem Saal mit afrikanischen Instrumenten sind davon 


17 


viele aufgestellt. Das hohe Vasenmodell mit Fußstück 
und schönen stilisierten Skulpturen ist das typische 
Attribut der Stämme aus dem Kasaigebiet in Belgisch= 
Kongo. Die spitz zulaufende Trommel gehört in das 


Gebiet um das Leopold-II.-Meer. Die Schlitztrommel _ 


hat eine wichtige Funktion im Leben der Eingebo= 
renen. Mit ihrer Hilfe werden Berichte an Nachbar- 
niederlassungen gegeben. Wir sehen sie in verschie= 
denen Formen, länglich, platt, manchmal klein und 
gedrungen; meistens ist sie aus einem ausgehöhlten 
Baumstamm hergestellt. 

Die frühe Entwicklungsstufe einzelner afrikanischer 
Musikinstrumente wird an den Musikbogen deutlich, 
‚die das Äußere eines Schießbogens haben, wobei der 
Spieler seinen Mund als Klangkasten gebraucht, in= 
dem er die Saiten gegen die Zähne hält. Bei dem 
Mvet, einer Art Musikbogen aus Französisch-West=- 
afrika, sind die Saiten aus der Oberhaut des Raffia= 
stengels geschnitten, ein Prinzip, das wir u. a. bei den 
Bambuszithern aus Madagaskar wiederfinden. Es ist 
unmöglich, die afrikanischen Instrumente des Mus 
seums alle aufzuzählen, zumal noch so viele Instru= 
mente aus anderen exotischen Gebieten unser Inter= 
esse verdienen, z. B. die prächtigen Muscheltrompeten 
aus Neuguinea, die Nasenflöten aus Indonesien, die 
schönen Trommeln aus Arabien und die Anklungs 
(Schüttelinstrumente) aus Java.’ Übrigens ist Java 
sehr gut vertreten, wir können ein vollständiges 
Gamelanorchester besichtigen, zahllose Spaltflöten, 
Bandflöten, Trommeln usw. 


In der Instrumentensammlung aus Indien fallen 
ebenfalls die Trommeln am meisten ins Auge, die 
Damaru mit ihren farbigen Bemalungen, die Tablas 
mit der schwarzen Stimmpaste und Bämyä mit 
den hölzernen Klötzen, die die Haut in Spannung 
halten. Unter den Zupfinstrumenten sehen wir viele, 
bei denen der Klangkasten aus einer enormen Kale- 
basse hergestellt ist. Sie gehören zur Familie der 


Vina. Bei einer Vina ist der Klangkasten aus einem 
Ei des Vogel Strauß verfertigt. 

Zwei Streichinstrumente, die Sarinda und die Sarangi, 
geben Gelegenheit zu interessanten Schlußfolgerungen. 
Die erstere hat tiefe Einkerbungen in den Seiten= 
rändern, die bei der späteren europäischen Geige 
wiederkehren. Bei der zweiten befinden sich unter den 
Melodiesaiten eine Anzahl sympathischer Saiten wie 
bei der Viola d’amore, die viel später entstanden ist. 


Besonders schön sind die in diesem Saal aufgestellten 
persischen Instrumente, die dreisaitige Kemangeh 
und die Chugur, eine Art Laute, bei welcher Hals und 
Rückwand ganz mit Einlegarbeiten aus Perlmutt und 
Elfenbein verziert sind. Mehr kurios als schön ist die 
Schleudertrommel aus Tibet, die aus zwei Menschen= 
schädeln hergestellt ist. 

China und Japan sind in einem Raum vereinigt; ihre 
Kulturen sind eng miteinander verwandt. Groß ist die 
Zahl platter, länglicher Zupfinstrumente, in China 
Chin, in Japan Koto genannt. Weitere Zupfinstru= 
mente sind die japanischen Samisen (in China San 
shien), bei denen der Klangkasten mit Schlangenhaut 
überzogen ist, die chinesische P’ipa, in Japan Biwa 
genannt, sowie die chinesische Mondgitarre, die 
Yüech’in. Bei vielen dieser Instrumente ist eine metal=- 
lene Saite in den Klangkasten montiert, die beim 
Spielen der äußeren Saiten mitschwingt. Die chine= 
sischen Streichinstrumente fallen durch ihren meist 
köcherförmigen Klangkasten auf. Die japanischen 
Streichinstrumente, die Kokyu’s, haben dagegen vier= 
eckig geformte Klangkasten. 

Unsere Übersicht kann bei weitem nicht vollständig 
sein, denn die Sammlung besitzt mehr als 2000 In= 
strumente. So kam es uns nur darauf an, einzelne 
Instrumententypen zu beschreiben und somit einen 
Eindruck von den Beständen des Haager Museums zu 


vermitteln. 
W. Lievense 


DIE »NEUE ZEITSCHRIFT FÜR MUSIK« BERICHTET 


Wirrwarr der Bühnenstile 


Deutsche Erstaufführung von Frank Martins „Sturm“ in Frankfurt am Main 


Der Komponist Frank Martin hat nicht etwa eine 
‘Oper nach Shakespeares Zauberlustspiel „Der Sturm” 
‚geschrieben; was ihm vorschwebte und was er in 
großen Teilen des Werkes auch realisieren konnte, 
ist eine 'spezifische Art von Schauspiel-Musik, eine 
Erweiterung des konventionellen Begriffes der Büh= 
nenmusik. Diese Ästhetik Martins zieht Schranken 
der musikalischen Inspiration und einer autonomen 
musikalischen Entwicklung. Martin setzte also das 
unveränderte Wort Shakespeares — in der Schlegel= 
schen Übertragung — in Musik, und seine konsequente 
Forderung geht dahin, daß nicht „Oper“ gesungen, 
sondern Shakespeare gespielt werde. „ 
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Dem Regisseur ist somit zunächst aufgegeben, sich 
mit dem Schauspiel auseinanderzusetzen; er muß die 
naturhafte Atmosphäre dieses wilden Eilands, die 
Zauberstimmungen dieser „Insel voll Lärm, voll Tön’ 
und süßer Lieder” schaffen, und er muß den geistigen 
Raum bereiten, in dem die verklärende Verkehrung 
von Traum und Wirklichkeit, tief romantisches Be= 
gehren, verstanden werden kann. Es darf nicht roman= 
tisches Theater gespielt werden, sondern es muß 
Romantik als Gegenpol der Wirklichkeit dargestellt 
werden. 


Doch selbst angesichts Martins Selbstbescheidung 
wird man nicht einfach Shakespeare inszenieren 


„DER STURM“ 


Frank Martins 
Zauberlustspiel 

nach Shakespeare 

im Opernhaus Frankfurt (M). 


Inszenierung: Hans Hartleb, 
Bühnenbild: Hein Heckroth. 


Im Vordergrund: 
Gustav Neidlinger 
als Prospero. 


können. Auch die Musik, die ihrerseits den Rhyth= 
mus der Verse und Silben respektiert, fordert Rechte: 
Sie bestimmt eindeutig das Tempo der Aktion, und 
sie modifiziert zumindest den schauspielerischen Ha= 
bitus. Nun ist Martins Vertonung zweifellos dort am 
stärksten, wo sie den Naturimpressionen des Stückes 
folgen kann; die Sphäre des Luftgeistes Ariel war 
nicht umsonst der Ausgangspunkt Martins, und eben 
das impressionistische Element ist es auch, das die 
verschiedenen Welten des Stückes, diejenige Prospe= 
ros, die der Höflinge und die der Rüpel, zusammen= 
hält. 

Damit dürften die Koordinaten einer Inszenierung 
gegeben sein. Die Tendenz zu einer neuen Beziehung 
zwischen Wort und Ton im modernen Musiktheater 
hat eine entsprechende Entwicklung in der Opernregie 
nach sich gezögen; es dürfte kaum an Experimenten 
gefehlt haben, noch heute in stilistischer Übung feh= 
len. In der Wiener Uraufführung war eine leichte 
Überbetonung des romantischen Ingrediens festzu= 
stellen; sie kann vertreten werden. Nicht zu vertreten 
dagegen ist die heillose stilistische Verwirrung, die 
sich in Frankfurt zeigte. Man ist versucht, die „Ismen” 
nur so aufzuzählen. Beginnen wir mit dem Expressio= 
nismus der malerischen Details in den Bühnenvorhän- 
gen Hein Heckroths; er ist werkfremd, man könnte ihn 
allenfalls als subjektive Lösung, eben als Experiment 
gelten lassen. Dagegen nun war der impressionistische 
Beleuchtungseffekt gesetzt, gerieten Personenführung 
und Gestik in einen peinlichen Naturalismus, die 
Kostüme in ein halbrealistisches Zwischenstadium. 
Welch großer Chance hat sich Regisseur Hans Hartleb 
begeben, daß er die zur aufwärtsführenden Spirale 
abgewandelte Shakespeare-Bühne weder stilistisch 


noch dramaturgisch auszunutzen verstand, den Vor= 
teil, daß sie auf einer Drehscheibe montiert war, nicht 
zur straffen Spannung der Aktion ausbeutete. 


Der Dirigent Felix Prohaska ist sehr sorgsam auf die 
meist zartgliedrigen Strukturen und die klangliche 
Transparenz der Partitur eingegangen. Aber er ließ 
sich dabei oft sehr viel, allzuviel Zeit, und das ver= 
ursachte einen zähen Ablauf der Aufführung. Freilich 
ist es keine leichte Aufgabe, das dramatische Erforder= 
nis bei einer so auf lyrische Stimmungen angelegten 
Musik durchzusetzen. Als Prospero gastierte Gustav 
Neidlinger von der Staatsoper Stuttgart, dessen 
Stimme wohl die dominierende Fülle, aber nicht un= 
bedingt den Charakter für die Darstellung dieser 
Gestalt besitzt; sein redliches Bemühen um den rech= 
ten Ausdruck ging nicht ohne stimmliches Forcieren 
ab. Auch die Besetzung Calibans mit dem seriösen 
Baß Walter Kreppel kann aus dem Darstellerischen 
kaum gutgeheißen werden. In guter Übereinstimmung 
dagegen befanden sich der kultivierte Sopran Anny 
Schlemms und der helle, tragfähige Tenor Otto 
Svendsens (von der Kopenhagener Oper) als Miranda 
und Ferdinand. In die Reihe der Hauptpersonen ist 
der Tänzer Rainer Köchermann einzufügen, der vir= 
tuos, aber in einer zu pantomimisch=vordergründigen 
Choreographie den Luftgeist Ariel verkörperte, dessen 
Stimme Martin in entindividualisierender Absicht 
einem Chor hinter der Szene (Einstudierung Karl 
Klauß) anvertraut hat. 

Nach dem Gesamteindruck dürfte es kaum verwunder= 
lich sein, daß der Beifall im Vergleich zur Wiener‘ 


Uraufführung matter blieb. 
Ernst Thomas: 
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Musical und Choroper 


Burkhard und Mussorgsky in München 


Ein „Feuerwerk“ ist es nicht, dieses Spiel um Gott= 
fried Kellers liebe Seldwyler Märchennovelle „Spiegel, 


' das Kätzchen“, das, mit großer Spannung und sehr 
‚ viel Hoffnungen erwartet, im Theater am Gärtnerplatz 


zu München zum ersten Male über die Bretter ging. 
Abgesehen davon, daß sich Kellers Novelle ihrem 
Inhalt und Wesen nach der Bühne entzieht (Disney 
hätte einen Film daraus machen sollen), fehlt der 


Musik von Paul Burkhard das, was uns sein „Feuer= 


werk“ so ans Herz wachsen ließ: in erster Linie der 
echte Einfall. Was man zu hören bekommt, ist allen= 
falls Einfalt. Und auch diese wäre nicht von der 
Hand zu weisen, wenn sie original oder originell wäre. 
Aber so bleibt es ein operngeschichtliches Repetito= 
rium von Lortzing bis Richard Strauss und Korngold, 
hie und da von einigen Eigenfarben betupft; jedoch 
auch die Stilreminiszenzen sind nicht einmal atuf= 
gefrischt. Es ist Musik aus zweiter Hand. Was Burk= 
hard kann, bewies er in dem „Tanz der italienischen 
Komödianten“. Aber das reicht nicht aus, um eine 
ehrliche Enttäuschung wettzumachen. Schade, schade! 
Und wir hatten uns alle auf die Begegnung mit Burk= 
hard und seiner musikalischen Komödie als einem 
neuen Beitrag zum Musical-Thema gefreut. (Warten 
wir ‘also auf Zuckmayer-Spolianskis „Katharina 
Knie“!) 

Bleibt der Text. Fridolin Tschudi, der sich bescheiden 
an das dichterische Original hält, hat das Zeug zu 
einer geistvollen Überbrettl-Sprache. Aber was nützt 
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als Iwan Chowansky. 
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alle Parodie, wenn die Musik nicht mitmacht, gerade 
da, wo die Worte danach „schreien“! 


Bleibt endlich die Aufführung. Sie war vorzüglich 
wie fast alles, was wir von Willy Duvoisin und seiner 
Bühne kennen. Indessen: es war nicht ganz die Hoch= 
leistung, die wir von Duvoisin, einem der begabtesten 
der heutigen Spielleiter und Inszenatoren, gewöhnt 
sind. Ausgezeichnet das Orchester und der Chor 
(Hanns Haas) und Kurt Eichhorn, der liebevoll die 
Musik zum Klingen brachte. Ausgezeichnet die So= 
listen, an ihrer Spitze Ferry Gruber als Spiegel, Chri= 
stine Görner als Kätzin und Albrecht Peter als Pineiß. 


Ein Ereignis hingegen, das weit über München hinaus= 
strahlt, war in der Bayerischen Staatsoper die Erst= 
aufführung von Mussorgskys Volksstück „Die Fürsten 
Chowansky” (Chowantschina) in der Bearbeitung von 
Rimsky-Korssakoff (es wäre von Interesse, die Be= 
arbeitung kennenzulernen, die einst Strawinsky und 
Ravel für Diaghilew gemacht haben, insbesondere 
den Schlußchor von Strawinsky). Ferenc Fricsay hat 
mit sicherer Hand das etwas verworrene dramatische 
Geschehen durch geschickte und wohlüberlegte drama= 
turgische Eingriffe geordnet, so daß ein geschlossenes 
musikalisches Drama daraus geworden ist, das neben 
seinem größeren Bruder „Boris Godunow“ und dem 
heiteren Volksstück „Jahrmarkt von Sorotschintsk” 
durchaus auf der Bühne seinen Platz behauptet. Die 
Einfachheit der Mittel, vor allem im Orchestralen, ist 
ebenso überwältigend wie die Großartigkeit der Chöre, 
die diese Oper zu einem erlesenen Repräsentanten 
der Choroper machen. Man ist vom ersten bis zum 
letzten Ton gebannt und staunt über die Eigenwegig= 
keit dieses Genies im Spätzeitalter Wagners und 
Verdis. Dazu allerdings gehört auch die hohe, muster= 
gültige Qualität der Aufführung, die in Spiel, Gestal= 
tung, Gesang wahrhaft Festspielformat besitzt. Fricsay 
am Pult des vortrefflich spielenden Orchesters war der 
überlegene, klar formende Sachwalter Mussorgskys. 
Rudolf Hartmann ordnete, vor Gustav Olahs ein= 
drucksvollem Bühnenbild, den dramatischen Ablauf 
mit einprägsamer Lebendigkeit, die von der Kraft des 
Spiels und der Schönheit der Stimmen — Gottlob 
Frick, Howard Vandenburg, Richard Holm, Marcel 
Cordes, Kieth Engen, Hertha Töpper, Franz Klarwein, 
Gerda Sommerschuh usw. — in überströmender Pracht 
erfüllt wurde. Ja, und nicht zu vergessen der Haupt= 
darsteller: das Volk, einzigartig verkörpert in den 
von Alfred Leder einstudierten Chören, die — als 
Werk und als Wiedergabe — zum Kostbarsten gehören, 
was wir verzeichnen dürfen. Diese Aufführung ist ein 
Ereignis in der ereignisreichen Geschichte der Baye= 
rischen Staatsoper, ev 


Ein eitler junger Künstler meldete sich bei dem be= 
rühmten Pianisten Rubinstein. Der Pianist bat ihn, 
sich einen Stuhl zu nehmen und einen Augenblick zu 
warten. Der eitle junge Mann aber meinte pikiert: 
„Ich bin der Sohn von Professor K.” — „Dann nehmen 
Sie bitte zwei Stühle”, antwortete Rubinstein. 


Neue Musik im Ruhrgebiet 


Am 28. Mai 1913 wurde in Paris Strawinskys „Sacre 
du printemps” uraufgeführt und gleichzeitig Debussys 
Tanzdichtung „Jeux“ aus der Taufe gehoben, obwohl 
man sich einen größeren Kontrast als diese beiden 
Werke kaum denken kann. Gustav König milderte 
ihn, indem er das Opus Debussys an den Anfang, 
das Opus von Strawinsky an das Ende eines Sym= 
phoniekonzerts in Essen stellte. Er tauchte die „Jeux” 
in schwebend zarten, pastellfarbenen Klang und ver= 
lieh dem erlesenen Tonbild das entmaterialisierte 
Vibrato eines Paul Signac. Von hier zu der robusten 
Gewalt und elementaren Rhythmik des „Sacre” geht 
kein Weg. Eher zu Luigi Nono, der die Farben des 
pointillistischen Gemäldes bis zur extremsten Abstrak= 
tion ausspart. Von ihm hörte man das „Memento”, 
den dritten Teil des Epitaphs auf Federico Garcia 
Lorca für Sprecherin, Sprechchor und Orchester, das 
dank der ausgefeilten Interpretation mit Paula Briv- 
kalne als Solistin seinen Eindruck nicht verfehlte. 


Sehr zurückhaltend nahmen die Besucher Luigi Dalla= 
piccolas Kantate „An Mathilde” (nach Heinrich Heines 
ironischer Dichtung) für eine Frauenstimme und Or= 
chester auf. Mit untrüglichem Ohr traf die Sängerin 
die Intervalle des Zwölftöne-Mosaiks. Das Abonne- 
mentskonzert in Essen wurde vom WDR über UKW 
gesendet. 


Unter der Leitung von Georg Ludwig Jochum fand in’ 


Duisburg die deutsche Erstaufführung des Konzerts 
‘für Violoncello und Orchester von Heinrich Suter= 
meister, dem Schweizer Komponisten, statt. Sein Solo= 
part ist ungemein schwierig, aber er hat ausgespro- 
chen melodische Themen und weitbögige Kantilenen 
und nutzt, namentlich in einem neuen Gebrauch des 
Pizzicato, manchen interessanten Effekt. Die souve= 
räne Leistung Ludwig Hoelschers sicherte dem Werk 
den Erfolg. Danach erlebte Igor Strawinskys „Feuer= 
vogel”-Suite eine Wiedergabe von hinreißender Dy= 
namik. 


Einer gelungenen Aufführung von Igor Strawinskys 
„Geschichte vom Soldaten“ (Inszenierung Dr. Jost 
Dahmen) schickte Ljubomir Romansky in Gelsen= 
kirchen Arnold Schönbergs „Pierrot lunaire” voran. 
Die Wiedergabe durch Mitglieder des Städtischen 
Orchesters und Rosemarie Kilian war untadlig. Die 
Anerkennung wurde ihr nicht versagt. 


Nachfolger Hermann Meißners als Generalmusik= 
direktor der Stadt Bochum wurde Franz Paul Decker, 
der bisher in Wiesbaden wirkte. Der dreiunddreißig= 
jährige Dirigent, dem das Publikum bereits bei seiner 
Bewerbung um den Posten in der vergangenen Saison 
seine Sympathie bekundet hatte, präsentierte im 
ersten Konzert ein Paradeprogramm. Er eröffnete es 
mit „Don Juan“ von Strauss in einer leidenschaftlich= 
rauschhaften Wiedergabe. Die satten Klangfarben, 
die er hier verwendete, wurden in der Rhapsodie 
espagnole von Maurice Ravel durch differenziertere 
Tönungen abgelöst. Das Städtische Orchester wuchs 
mit diesen Leistungen über sich selbst hinaus. Es 
erwies sich insbesondere bei der architektonisch zwin= 
gend gestalteten 1. Symphonie von Brahms als ein 
biegsames, jeder Weisung elastisch folgendes In= 
strument. 

Die Zuhörer dankten Decker, der mit klarer Zeichen= 
gebung dirigiert und.alles andere als ein Pultvirtuose 
ist, überaus herzlich. 


Decker hat in seinen Gesamtplan für den Winter 
1956/57 vier Studienkonzerte mit Werken des heu= 
tigen Schaffens aufgenommen. Der erste Abend war 
überraschend gut besucht, viele junge Menschen waren 
zugegen. Mit den „Danses concertantes“ von Stra= 
winsky bereitete Decker seinen Zuhörern keine 
Schwierigkeiten. Dann aber kam die Probe auf das 
Exempel, mit der choreographischen Fantasie „Las 
byrinth“ von Hans Werner Henze, die für die meisten 
Zuhörer das bedeutete, was ihr Name sagt, und mit 
den Stücken „Polifonica, Monodia, Ritmica“ von Luigi 
Nono, die ihnen nicht minder rätselhaft erschienen. 
Die Aufnahme war geteilt, die Jugend stimmte zu, die 
ältere Generation aber versagte dem willigen Orche- 
ster und dem Dirigenten für die Bewältigung dieser 
kniffligen Partituren wenigstens nicht die Anerkens 
nung. Wie „klassisch“ einfach nimmt sich danach 
Bartöks Streicher-Divertimento und Ravels vornehme 
„Pavane auf den Tod einer Infantin“ aus! 


In einem Essener Kirchenkonzert wurde eine „Vater- 
unser“=Komposition für gemischten Chor und Orgel 
des vierundzwanzigjährigen Wolfgang Stockmeier, 
eines Schülers von Rudolf Petzold an der Musikhoch= 
schule Köln, uraufgeführt. Der junge Komponist ist 
in diesem neuen Opus zu größerer Selbständigkeit 
gelangt. Quarten= und Quintenintervalle bestimmen 
in starkem Maße die Melodik, auch Zwölftonreihen 
werden, allerdings ohne Bindung an die Schönberg- 
technik, verwendet. 


In großartiger Weise hat Stockmeier das Forms \ 


problem gelöst. Seiner Vertonung liegt der Text des 
Martin-Luther-Liedes zugrunde. Der erste Teil ist ein 
kontrapunktisches Präludium über die Invokation 
„Vater unser im Himmel“. Die Partita des zweiten 
Teils bedient sich des alten Chorals als Cantus firmus. 
Sie enthält nach Strophe 2 bis 8 der lutherschen 
Nachdichtung die sieben Bitten, von denen jeweils die 
erste und siebte, die zweite und sechste und die dritte 
und fünfte musikalisch identisch sind. Diese sechs 
Stücke halten sich streng an die Melodie. Die letzte 
Bitte ist im Wechsel von Orgel und Chor frei gestaltet. 


Die Krönung des Ganzen ist eine Passacaglia über 
die Worte „Denn dein ist das Reich und die Kraft 
und die Herrlichkeit in Ewigkeit“ mit einem sieben= 
taktigen Basso ostinato; sie hebt fortissimo an und 
erfährt ihre Steigerung durch die Verdichtung des 
Satzes und der Mittel. Sie mündet in ein kurzes 
melismatisches „Amen“. 

Die Aufführung durch den Essener Singkreis unter 
der Leitung von Ruth Gottschalk (mit Stockmeier 
an der Orgel) ließ die Schwierigkeiten der Partitur 
nicht erkennen. Sie machte auf die Zuhörer einen 
tiefen Eindruck. 


Die Recklinghäuser Tradition der Konzerte der 


„Jungen Generation“ erfuhr im Vorjahre eine tech= 
nisch bedingte Unterbrechung, wurde jetzt aber wieder 


' aufgenommen. Die Stadt hatte — entsprechend ihrem 


Kunstpreis „Junger Westen” — eine Prämie von tau= 
send Mark für die beste Komposition ausgeschrieben. 


Die Jury, der die Professoren Dr. Johannes Korte 
(Münster), Wilhelm Maler (Detmold) und Rudolf 
Petzold (Köln) angehörten, hatte über insgesamt acht= 
undzwanzig Werke symphonischen und konzertanten 
Charakters zu befinden, von denen sieben in die 
engere Wahl kamen und an einem Abend von fast 
vierstündiger Dauer aufgeführt wurden. Mit der Wie 
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dergabe war die Nordwestdeutsche Philharmonie 
unter der Leitung von Kurt Braß beauftragt worden. 
Einige der Komponisten dirigierten ihre Arbeiten auch 
selbst. 


Alle diese Opera bedienten sich einer gemäßigt mo= 
dernen Sprache und hielten sich fern von jeglichem 
Experimentieren. Es handelte sich um ein Konzert für 
Oboe und Orchester von Gerhart Schaefer, Lever= 
kusen (Jahrgang 1926), eine Musik für Bratsche und 
Kammerorchester von Jürg Baur, Düsseldorf (1918), ein 
Konzert für Orchester von Helmut Link, Berlin (1918), 
ein Konzert für Klavier und Orchester von Wilhelm 
Killmayer, München (1927), ein Kleines Konzert für 
Violine und Kammerorchester von Ehrhardt Kar-= 
koschka, Stuttgart (1923), ein Konzert für Klavier und 
Orchester von Alexander Meyer von Bremen, Reckling= 
hausen (1930), und ein Konzert für großes Orchester 
von Wolfgang Streiber, Hannover (1934). Eine Urauf= 
führung war nicht dabei. 

Das -Urteil fiel zugunsten des technisch vortrefflich 
gearbeiteten und melodisch ansprechenden Werkes 
von Gerhart Schaefer aus, das in seinem Largo einen 
warm empfundenen langsamen Satz birgt und dem 
Solisten (Helmut Winschermann, Detmold) dankbare 
Aufgaben überträgt. Die übrigen Bewerber erhielten 
je ein Anerkennungshonorar von 200 DM. 


H. Sch. 


Altes und Neues in München 
Vorbildliche Musikpflege 


Im Jahre 1946 wurde in München von der Landes- 
hauptstadt und dem Verband Münchner Tonkünstler 
E. V. das „Studio für Neue Musik“ ins Leben gerufen. 
Vier Jahre später setzten sich dieselben Partner zur 
Gründung einer Konzertreihe zusammen, der sie den 
‚ Namen „Münchener Komponisten” gaben, und weitere 
drei Jahre darauf schufen sie eine dritte Reihe „Aus 
Münchens Vergangenheit”. Da alle drei Serien ein 
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Mussorgskys Oper, 

„DIE FÜRSTEN 
CHOWANSKY“ 

in der Staatsoper München. 


Jubiläum zu verzeichnen haben — das zehnjährige 
Bestehen des Studios für Neue Musik sowie die Tat= 
sache, daß die Zahl fünfzig bei den Konzerten mit 
Werken Münchener Komponisten und die Zahl fünf= 
zehn bei den historischen Konzerten überschritten ist 
—, erscheint es gegeben, diesen Einrichtungen einige 
Worte des Dankes und der Anerkennung zu widmen. 


Durch die Zusammenarbeit von Stadt und Organisa= 
tion — beide unterstützt durch das Kultusministerium 
und den Bayerischen Rundfunk — ist hier das Muster= 
beispiel einer ebenso sinnvollen wie zielbewußten 
öffentlichen Musikpflege geschaffen, die allenthalben 
Nachahmung finden sollte. Richten die Studio-Abende 
ihre Aufmerksamkeit auf das allgemeine Schaffen der 
jungen Gegenwart, wobei hier der Initiative Wolfgang 
Jacobis und Fritz Büchtgers zu gedenken ist, so wen= 
den sich die beiden anderen Zyklen einerseits der 
systematischen Förderung der ansässigen Kompo= 
nisten und zum andern der Renaissance und Pflege 
der geschichtlichen Vergangenheit Münchens zu; hier 
sind vor allem Dr. Alfons Ott, der Direktor der 
Städtischen Musikbibliothek und aufgeschlossene Be= 
treuer der Musikaufgaben der Stadt, der am Programm 
und am Prinzip dieser beiden Reihen entscheidenden 
Anteil hat, und Dr. Wilhelm Zentner zu nennen. 


In den bisher fünfzig Konzerten mit Werken Münche= 
ner Komponisten sind nicht weniger als 47 Urauf= 
führungen (mit Werken von Anton Würz, Philippine 
Schick, Johannes Graf Kalckreuth, Ludwig. Kusche, 
Walter Tölle, Maria Maschat, Rupert Riederer, Ferdi= 
nand Carl Jungwirth, Cesar Bresgen, Erich Lauer, 
Hans Melchior Brugk, Hans Posegga, August Schmid= 
Lindner, Hans Sachsse, Wolfgang Jacobi, Josef Anton 
Riedl, Heinz Benker, Hans Lang, Franz Fuchs, Karl 
Michael Komma, August Pfeifer, Walter v. Forster, 
Oscar v. Pander, Friedrich Ebert, Hubert Brem, Kurt 
Strom, Heinrich Simbriger, Gertrude Brückner, Hans 
Mayr) und sechs Erstaufführungen (Orff, Sachsse, 
Rauch, Rossmann, v. Beckerath) anzuzeigen. Das 
übrige Programm enthielt Werke von Haas, Höller, 
Heger, Jacobi, Büchtger, Egk, Geierhaas, Crusius, Alt= - 
mann, Ehrenberg, Suder, Lothar, Trunk, Lang, Meister 
Zehelein, Ammende, Waltershausen, Giebler, Schmid= 


Wasserburg, Högner, R. Gebhardt, Kammerer, Brede- 
meier, Franck, Meyer, Killmayer, Schiffmann, Huber: 
Anderach, Richardson, Koetsier. Das Wesentliche ist 
die objektive Vielfalt, die keiner „Richtung“ zugehört, 
sondern von der Absicht getragen ist, den in München 
oder in seinem Umkreis beheimateten Schaffenden 
ein Forum zu geben bzw. denen, die des Forums nicht 
bedürfen, das Gefühl der kulturellen Zusammen- 
gehörigkeit und Gemeinsamkeit zu verleihen, der 
Öffentlichkeit gegenüber aber den lebendigen und 
aktiven Beweis der reichen Existenz eines Musik= 
schaffens im eigenen Lebensraum zu liefern. Es ist 
Kulturarbeit, die auf einer künstlerischen Aufgabe 
und einer echten Verantwortung beruht, Kulturarbeit 


— sagen wir getrost — im Kleinen, im liebevollen 
Detail. 


Durch die Mitarbeit des Bayerischen Rundfunks ist 
der Radius erweitert. Dr. Willibald Götze, der Leiter 
der Musikabteilung, der der Arbeit mit lebhaftem 
Interesse gegenübersteht, „bezieht“ aus dieser Serie 
das Programm seiner Sendereihe „Münchener Kom: 
ponisten“. Nicht zuletzt sei dessen Erwähnung getan, 
daß die Interpreten Münchener Künstler sind, be= 
währte, bekannte und heranwachsende. 

Der andere Zyklus dieser „Rathauskonzerte” — sie 
heißen immer noch so und sind zu einem festen Be- 
griff geworden, obwohl sie seit langem im Lenbach= 


Palais stattfinden — wendet sich der Historie zu. 


‘ Münchens reiche musikgeschichtliche Vergangenheit 


von den Tagen Paumanns bis zur Gegenwart kommt 
endlich zur Geltung. Aus den „Denkmälern der Ton: 
kunst in Bayern” ist lebendige Gegenwart geworden: 
von Isaac, Hofhaimer, Senfl, Lasso über G. Gabrieli, 
Hassler, Kerrl, Steffani und Abacco bis Rheinberger, 
Thuille, Courvoisier, Pfitzner, Reger, Strauss, H. K. 
Schmid und Kaminski. Darunter etliche Raritäten wie 
Werke von Mocchi, die prächtigen Ausgrabungen aus 
dem Schatz Bernabeis und Mozart. Es gab darin sogar 
eine Uraufführung (Mozarts ganzes KV. ı mit den 
neu aufgefundenen Stücken) und die Erstaufführungs= 
serie der erwähnten Stücke von Bernabei. Diese vor= 
treffliche Reihe ist das gewichtige Fundament, auf 
dem sich die beiden anderen Einrichtungen organisch 
aufbauen. 


Nicht die „Jubiläen“ allein sind der Anlaß, daß auf 
diese öffentlichen Institutionen hingewiesen wurde, 
sondern eben die Tatsache, daß hier eine systematische 
Musikpflege dokumentiert ist, die man vorbildlich 
nennen darf. Die Veranstaltungen sind eintrittsfrei 
(ein geringer Obolus ist für die Studio-Abende zu 
entrichten), so daß allen die Möglichkeit zur Teil- 
nahme gegeben ist. Der starke Besuch, den alle drei 
Serien zu verzeichnen haben, gibt ihren Initiatoren 
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Spielzeiteröffnung im renovierten Großen Haus zu Stuttgart 


Wieland Wagner inszeniert „Götterdämmerung“ und „Siegfried“, Rennert „Wozzeck” 


Nach der Taufe des vielfach als besten und modernsten 
Konzertsaal Europas angesprochenen Stuttgarter Kon= 
zerthauses Liederhalle folgte die Festwoche im Großen 
Haus der Württembergischen Staatstheater, dessen 
Renovation entgegen allen Berechnungen und Pla= 
nungen in einem Bauabschnitt vonstatten gehen 
konnte. . 


Die Hauptaufgabe bei diesem Bau bestand für den 
diese Aufgabe vorzüglich bewältigenden Architekten 
Paul Stohrer in der Veränderung des Proszeniums, 
das durch die Veränderung des Guckkastens durch ein 
Bühnenportal einen neuen Rahmen erhielt. Der da= 
zwischenliegende Orchestergraben kann bis auf 3,30 
Meter gesenkt werden — ein Druck auf den Knopf 
hebt und senkt ihn in Sekundenschnelle —, auf halber 
Höhe sitzt das Orchester nun bei Mozartopern. Als 
Selbstverständlichkeit mutet es an, daß die Über- 
dachung des Grabens ohne weiteres bewerkstelligt 
werden kann. Die alte Bühnenorgel wurde durch eine 
elektronische Orgel ersetzt, in der jedes Manual sein 
eigenes Orgelwerk besitzt. Der wohl erstmals auf 
einer deutschen Bühne vorgenommene Einbau sorgt 
für die Klangausstrahlung sowohl vom Orchesterraum 
wie von allen Seiten der Bühne her. (Über den neuen 
Zuschauerraum berichteten wir bereits im Dezember= 
Heft der „NZ für Musik“.) 

Die Eröffnungswoche gab Gelegenheit, die neuen 
" Künstler zu hören und zu sehen, die nach Stuttgart 
verpflichtet wurden. Der Hauptakzent lag auf zwei 
exemplarischen Neuinszenierungen, welche das Be-= 
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kenntnis der Theaterleitung zum „Stuttgarter Stil” — 
den die Inszenierungen Wieland Wagners inauguriert 
haben — und zur Moderne bekräftigen sollten. Schade, 
daß Alban Bergs „Wozzeck“ nicht zur Premiere ge= 
wählt wurde: selten hat die Oper einen derart ge= 
schlossenen Abend erlebt, der zu einer der macht= 
vollsten Demonstrationen in dieser Stadt für das Werk 
führte. 


Dafür wurde die Einstudierung des „Rings“ vorwärts= 
getrieben, indem Wieland Wagner den Schluß der 
Tetralogie erstmals außerhalb Bayreuths inszenierte. 
Es gab großartige Momente, Augenblicke höchster 
Inspiration, und es gab Szenen, die in ihrer Statik 
äußerst monoton wirkten. Das Werk steht von An- 
fang an in düsterem Zwielicht. Szenen von klassischem 
Aufbau wechseln mit solchen, aus denen das drama= 
tische Feuer lodert. Wieland Wagner sucht beide 
Sphären einander anzugleichen. Von der ersten Nor= 
nenszene, wo sich die drei vermummten Gestalten 
gegen einen fahlen Himmel abheben, bis zum sich 
verflüchtigenden Spiel der Rheintöchter, die Hagen zu 
sich herabziehen, spürt man die mythischen Sinn= 
bezüge, die Wagners Konzeption zugrunde liegen. Vor 
allem wirkt die Führung des Chors bewundernswert, 


“eindringlicher sind die Szenen an Gunthers Hof, der 


Tod Siegfrieds sowie die Schlußszene, die schließlich 
nur noch Brünnhilde und Hagen einander gegenüber= 
stellt. 

Wenn es auch dem Regisseur nicht gelingen konnte, 
den Schluß des Werkes überzeugend zu gestalten — 
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und es gibt vielleicht in unserer Zeit niemand mehr, 
der das vermag —, so war die musikalische Auffüh= 
rung ein Hereinholen der Bayreuther Atmosphäre mit 
den beiden Spitzenkräften der Oper, Martha Mödl 
und Wolfgang Windgassen, der sich als entschiedener 
Gewinn Alfons Herwig (Gunther) und in bewährter 
Zuverlässigkeit Otto von Rohr (Hagen) zur Seite 
stellten. Wenn man tatsächlich schon von einem 
„Stuttgarter Stil” sprechen kann, dann hier, in der 
Zusammengehörigkeit des Ensembles, das Jahr für 
Jahr an sich arbeitet und so jene Voraussetzungen für 
die erfolgreichen Gastspiele im Ausland schafft, die 
berechtigterweise der Stolz der Stuttgarter Oper sind. 


Berg-Büchners „Wozzeck” fand eine Wiedergabe, zu 
der man uneingeschränkt ja sagen darf. Ferdinand 
Leitner als musikalischer Oberleiter — wir danken 
ihm auch die musikalische Betreuung der „Götter= 
dämmerung”“ — scheute Dutzende von Proben nicht 
und schuf mit dem ständigen Gastregisseur Günther 
Rennert eine Aufführung von düsterer Eindringlich= 
keit in der makabren Zeichnung des Schicksals der 
geknechteten Kreatur. Als ihr Sinnbild gab Toni 
Blankenheim eine geradezu ideale Erfüllung der Titel= 
figur: unheimlich, von einem Pandämonium anony= 
mer Mächte getrieben. Maria Kinas als Marie, Ger= 
hard Stolze als Hauptmann, Fritz Linke als Doktor 
und August Seider als Tambourmajor waren die 
Hauptträger dieser denkwürdigen Aufführung, die 
nicht zuletzt auch in den suggestiven Bühnenbildern 
von Leni Baur=Ecsy erneut den hohen Stand der Stutt-= 
garter Opernpflege repräsentierte, 
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„GOTTERDÄMMERUNG“” 


wurde von Wieland Wagner in der Württem= 
bergischen Staatsoper Stuttgart inszeniert. 
Lore Wissmann (Gutrune) und 


Wolfgang Windgassen (Siegfried). 


Wenig vermochte jedoch die Einstudierung des „Sieg= 
fried” zu überzeugen. Dafür gibt es mehrere Gründe. 
Hauptsächlich scheint ein Fehler von Wieland Wagner 
darin zu liegen, im normalen Operntheater mit sei= 
nem Hörerkreis die Fähigkeit zur Ergänzung nicht 
mehr vorhandener optischer Voraussetzungen und 
Erfordernisse zu überschätzen. Wir trauern beispiels= 
weise einem sich nicht mehr zur Tränke wälzenden 
Fafner keineswegs noch nach, aber wir können auch 
sein Nichtmehr=Vorhandensein nicht gut ersetzen 
lediglich durch symbolische Andeutungen. Die Unter= 
„Belichtung“ der Szenen, die sich allenfalls durch eine 
besonders starke Anstrahlung eines folgenden Bildes 
rechtfertigen ließe, hellte sich auch am Schluß nicht 
auf, so daß sich die Begegnung des Helden mit Brünn= 
hilde vor Technicolor=Farben abspielte, während der 
Eingangsakt mit einem verdoppelten Bühnenring, 
dessen oberer Teil schräg zum Beschauer hereinragt, 
auch nicht originelle Umrahmungen zum Spiel auf= 
wies. Die Stilisierung mit dem Hang zur Abstraktion, 
Zeichen des „Stuttgarter Stils“, verlangt erhebliche 
Vorbehalte im Hinblick auf das normale Operntheater. 


Musikalisch stand die Aufführung auf der hier ge= 
wohnten festspielmäßigen Höhe. Martha Mödl und 
Wolfgang Windgassen sorgten dafür, aber auch Alfred 
Pfeifle als Mime, während diesmal Gustav Neidlinger 
als Wanderer nicht zu überzeugen vermochte. Die 
musikalische Leitung lag bei Ferdinand Leitner, der 


sich immer mehr als geborener Wagner=Dirigent er= 
weist. 
Wolfgang Irtenkauf 


Haarlem — Stadt der Orgel 


In der holländischen Stadt Haarlem ist in den letzten 
Jahren in aller Stille ein Unternehmen herangereift, 
das nunmehr die Beachtung der breiten musikalischen 
Öffentlichkeit verdient: 1951 wurde erstmalig ein 
Orgel-Improvisationswettbewerb durchgeführt, 1952 
wurden drei Kompositionsaufträge für die Orgel ver= 
geben, seit 1954 wird ein Internationaler Orgelkom-= 
positionswettbewerb ausgeschrieben und seit 1955 be= 
steht eine Orgel-Sommerakademie, Das alles aber 
wurde nicht künstlich in den leeren Raum gestellt, 
man konnte auf alten Traditionen aufbauen, wie sie 
wohl selten in einer Stadt vorhanden sind. Seit dem 
17. Jahrhundert gibt es das Amt des Stadtorganisten, 
der — von der Gemeinde besoldet — zusätzlich zu 
seinem Kirchendienst verpflichtet ist, wöchentlich zwei 
Orgelkonzerte zu geben. Und das Erstaunlichste an 
diesem schönen Brauch ist, daß er bis auf den heutigen 
Tag besteht und unter den Bewohnern der Stadt fest 
verwurzelt ist. Als vor einigen Jahren ein Stadtorganist 
in Pension ging, meldete sich beim Abschiedsabend’ 
ein 75jähriger Mann, der kein einziges Konzert dieses 
Organisten.versäumt hatte! 


Aber auch dort, wo solche Traditionen vorhanden sind, 
bedarf es für die weitere Entwicklung eines spiritus 
rector von Weitblick und Zähigkeit: Dr. Obermayr, 
Musikwissenschafter aus der Schule Guido Adlers, 
hatte das Glück, für seine Ideen bei den Bürger- 
meistern Cremers und Geluk sowie bei Dr. Daniskas, 
dem Staatlichen Inspektor für den Musikunterricht, 
tatkräftige Unterstützung zu finden. Daß die Stadt in 
einer Mullerorgel, Amsterdam 1738, und in einem 
Werk von Cavaille-Coll, Paris, zwei Instrumente von 
Rang für die Interpretation von Orgelmusik aller 
Epochen besitzt, sei besonders vermerkt. 


Obermayrs Geschick in der behutsamen Lenkung bei 
Vermeidung jeder Einseitigkeit zeigt sich vielleicht am 
besten bei der Auswahl der Lehrkräfte: den beiden 
virtuosen Französinnen Marie=Claire Alain. (Paris) 
und Jeanne Demessieux (Paris=Liege) steht mit Fritz 
Bihn (Hamburg) ein hervorragender Spezialist für alte 
norddeutsche Orgelmusik und mit Anton Heiller 
(Wien) ein Vertreter der modernen Richtung gegen= 
über. Daß sie alle ihre geistige Heimat in Bach haben, 
schließt diese Kontraste zu spannungsvoller Einheit 
zusammen. Dieses Team wird von Henk Badings nach 
der kompositorischen Seite hin ergänzt, und zu Vor= 
trägen sind u. a. Kenner wie Ahrens, Flentrop, 
Dufourcq, Lady Jeans und Leonhardt eingeladen. Ein 
solcher Lehrkörper verfehlt natürlich nicht seine An= 
“ ziehungskraft, und so ist es zu verstehen, wenn sich 
in diesem Jahre die Teilnehmer bereits aus Frankreich, 
Holland, Neu=Seeland, Norwegen, Luxemburg, der 
Schweiz und Spanien rekrutierten. 


Den Improvisationswettbewerb 1956 gewann der 
junge, hochbegabte Haarlemer Stadtorganist Klaas 
Bolt, Kenner von Jurypraktiken werden vielleicht dar= 
über lächeln. Weiß man aber, daß die Teilnehmer eine 
Stunde vor dem Bewerb in Clausur gehen, dort ihr 
Thema erhalten und dann Name und Reihenfolge 
sowohl der Jury wie auch dem Publikum (diesmal 
2000 Zuhörer!) unbekannt sind, kann man nur die 
Stadtväter Haarlems zu ihrem ‚guten Griff bei der 
Stellenbesetzung beglückwünschen. Die Forderungen 
an die Kandidaten wechseln von Jahr zu Jahr. Diesmal 
war der Choral „Aus tiefer Not schrei ich zu dir” 
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gegeben, und die aus der lebendigen Praxis gestellte 
Bedingung lautete, „zu verarbeiten in einer etwa 
15 Minuten dauernden Improvisation von frei zu 


wählender Form, in welcher jedoch eine Fuge enthalten 
sein muß”, 


Im Kompositionswettbewerb für die Orgel steigt das 
Niveau der eingesandten Arbeiten von Jahr zu Jahr. 
Daß sich unter den bisherigen Preisträgern zwei junge 
Österreicher befinden (Paul Angerer 1954 und Josef 
Friedrich Doppelbauer 1956) geht sichtlich auf die 
Tiefenwirkung des Orgelschaffens von Joh. Nep. 
David in seiner Heimat zurück. 


Haarlem hat Pläne: zuerst natürlich den stetigen Aus- 
bau der bisherigen Einrichtungen, dann aber eine 
Restauration der Mullerorgel und zu ihrem Abschluß 
1961 einen großangelegten internationalen Kongreß. 


Walter Kolneder 


Leichte Musik — immer noch schwerer 


Die musikalischen Betreuer der verdienstvollen Ein= 
richtung der alljährlichen „Woche der leichten Musik” 
am Süddeutschen Rundfunk Stuttgart, die Herren 
Röhrig, Trauer und v. Guaita, sind diesmal auf ihrem 
Höhenflug in frostige Regionen geraten; sie trafen am 
selbstgesteckten Ziel „Neue unterhaltende Musik” 
vorbei. Mit dem mengenmäßig überbetonten Studio- 
charakter verließen sie bewußt den Weg, neben an- 
derem eine Überschau über gute neue, möglichst wenig 
problembeschwerte Unterhaltungsmusik zu bieten. 
Sie wollten eine Brücke von der abwesenden Unter= 
haltungsmusik zur ernsten Musik schlagen und glitten 
in einen anspruchsvollen, grimmigen Ernst, den kaum 
noch die allein anwesenden Fachleute als unterhalt- 
sam oder gar leicht empfanden, bestenfalls noch als 
interessant. Den Hörern am häuslichen Lautsprecher 
erschien er nur noch gelegentlich genießbar, wenn 
man von dem Bonbon (bon, bon!) des die 5. Woche 
abschließenden 5. Konzertes absieht. 


31 europäische und nordamerikanische Sender über= 
nahmen einen Teil des Gebotenen. Mehrere alljähr- 
lich zu Gast weilende Rundfunkvertreter aus Nachbar= 
ländern gaben ihrer Befürchtung Ausdruck, in Zukunft 
nicht mehr erscheinen zu können, wenn ihnen unent= 
rinnbar immer noch weniger an praktisch Verwert= 
barem vorgesetzt wird. Die Verantwortlichen werden 
einen großen Teil ihres gutgemeinten Ehrgeizes eine 
Zeitlang auf Eis legen müssen, wenn sie noch .auf die 
angestrebte Resonanz rechnen wollen. 


Was auch im Rahmen der Donaueschinger oder Kra= 
nichsteiner Musikfeste einen guten Eindruck hinter- 
ließe wie Wilhelm Killmayers „Le petit Savoyard“ 
(7 französische Volkslieder für Sopran — von Lise= 
lotte Ebnet prachtvoll gesungen — und 7 Instrumente), 
bedarf des Stuttgarter Experimentier=Podiums nicht. 
Für Versuche mit der Zwölftontechnik ist es in diesem. 
Rahmen noch zu früh, bei aller Achtung vor dem Kön= 
nen eines Jelinek und dem fast zu großen Wagemut 
Aschenbrenners. „Buh!”=Laute der Anwesenden quit= 
tierten die übermäßige Länge und die Diskrepanz zwi= 
schen dem volksverbundenen Text und den von 
Aschenbrenner angewandten Vertonungsmitteln. Auch 
wenn das hochgesteckte Ziel, trotz der anerkennens= 
werten Leistung des SDR=Chors unter Dahmen, nicht 
erreicht wurde: ein ernster Gestaltungswille verband 
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sich mit überdurchschnittlichem Können. Aber weder 
leicht noch unterhaltend. 


Vieles hat sich gegenüber früheren „Wochen” geän= 
dert, eines ist geblieben: die weitgehende Berücksich= 
tigung komponierender Rundfunkangestellter. Eine 
Sicherheitsmaßnahme, die z. B. bei der Vergebung von 
Kompositionsaufträgen (18, im übrigen gab es nur Ur= 
und Erstaufführungen) die jedem Blankoscheck inne= 
wohnende Gefahr zu bannen sucht und eine gewisse 
Linientreue garantiert, aber schon durch die meist 
arrangeurmäßige Einkleidung - zur Uniformierung 
führt, zur Hintanstellung des Persönlichen, Eigen= 
schöpferischen. Mehrere Mitglieder des Tanzorchesters 
Erwin Lehn komponieren; es würde nicht überraschen, 
wenn es schließlich alle täten. Zur „Kapellmeister= 
musik” (auch diese fehlte nicht, bis zur schmalz= 
triefenden Sorte) traten Werke von Musikern, die ja 


oft genug Ähnliches hören und spielen: die „Masche“ 


triumphiert. In regelmäßigen Abständen brüllt das 
Orchester auf, daß eine Herde trompetender Urwald= 
elefanten vor Neid verstummen müßte. Davon ab- 
gesehen gebührt der Disziplin dieses wohl lautesten 
aller Blasorchester hohes Lob; es liegt an den Be= 
fehlen, nicht'an der Ausführung. Der stilistisch naht- 
lose, unpersönliche Schnellwechsel der „improvisie= 
renden” Jazzpianisten, ein in Floskeln sich abspielen= 
der musikalischer Stafettenlauf, legte ebenfalls die 
Masche bloß. Lehns zwanzigjähriger Pianist Jankowski 
rückte zur Spitze vor: schon am grünen Holz dieselbe 
Kerbe. 


Eine gute Masche wiesen Proben aus der Sphäre der 
Kulturfilmmusik (Alois Melichar, „Rotation”) und 
des Sensationshörspiels (Rolf Wilhelm mit einem 
schießfreudigen „Kriminalroman“; Knaller statt Knül= 
ler) auf. Amüsanter war der geistvolle Witz des 
ideenreichen Gerhard Maasz; er ist in vielen Stilarten 
zu Haus, in zu vielen: er stellt das Heterogenste neben= 
einander. Mehr oder minder starke Achtungserfolge 
errangen Harald Banter (ehrgeizig übersteigerte Tra= 
dition, trotzdem sympathisch), Günter Bialas (Titel 


und Besetzung täuschten Jazz vor), John Graas und 
Heinz Hötter (hoffnungsvolle Begabungen, wenn sie 
zum Maßhalten finden), Bernhard Kaun (mit einer 
hübschen, nur zu bunten Suite), Hans Moeckel (guter 
U-Musik nahekommend), Gerhard Schindler (etwas 
zu starr barock), Ingvar Wieslander und Dag Wiren 
(auf solidem konservativem Boden), Gerhard Wim= 
berger (mit Variationen über das zu kurzatmige 
„Augustin“-Thema, im Parodistischen sehr gekonnt) 
u.a. 

Wie eine Persiflage auf die panische Angst vor Ak= 
kord und Kontrapunkt wirkte Benedict Silbermans 
originelle Idee, nur im Einklang und in Oktaven zu 
schreiben. Sein Divertimento „Unisono“ hätte die 
Kraft des thematischen Einfalls noch stärker heraus= 
gestellt, wenn er zur Würze die Kürze gefunden hätte. 
Auch hier: weniger wäre mehr; selbst auf die Gefahr 
hin, daß sich bei der einzelnen Sendung eine nied= 
rigere GEMA-Bewertung einschränkend auswirkt. Er= 
heiternd war, daß die größten Interpretenerfolge der 
Woche auf Akkord-Umspielungen bzw. auf klang= 
seligen „Akkordrutschen“ fußten. Das vorbildlich 
dezent, wohltuend kultiviert, musikantisch durchemp= 
funden spielende New=Yorker „Modern Jazz Quartet” 
und der beliebte Unterhaltungschor von Radio Kopen= 
hagen unter Svend Saaby (horribile dictu auch mit 
einem quietschvergnüglichen Potpourri) heimsten noch 
mehr Beifall ein als die an der vollen Entfaltung ihres 
Könnens gehinderten Dirigenten (Dean Dixon, Leo 
Müller) und SDR-=Orchester, das vortreffliche Sinfonie= 
Orchester und das wiederum noch leistungsfähiger 
gewordene Unterhaltungs=-Orchester. 


Und nun: nach dieser massierten „Exkursion ins Über= 
morgen“ auch wieder zu guter, gesunder, einfalls= 
reicher Unterhaltungsmusik von heute und morgen! 
Berücksichtigenswert wäre auch die Volksmusik, sie 
muß ja nicht von gestern sein. Je ein Jazz=- und ein 
Experimentier-Konzert sind dann wertvolle Ergän= 
zungen. 


Lothar Lechner 


Augsburgs neues Stadttheater 


Eröffnung mit „Die Hochzeit des Figaro” 


Dreimal innerhalb von 80 Jahren öffnete das Augs- 
burger Stadttheater an der Fuggerstraße in neuer 
Gestalt seine Pforten: 1877, von den Wiener Archi= 
tekten Fellner und Helmer erbaut, 1939, von Prof. 
Paul Baumgarten, Berlin, umgebaut und technisch voll= 
kommen ausgestattet, und nun am 10. November 1956, 
Schillers Geburtstag. Diesmal hat ihm Walther Schmidt, 
Augsburgs Stadtbaurat, seine neue Gestalt gegeben. 
1944 war das alte Haus einem Luftangriff zum Opfer 
gefallen. Auf seinen Ruinen ist der neue Bau nach 
vierjähriger Planung und zweijähriger Bauzeit mit 
‚einem Kostenaufwand von acht Millionen errichtet 
worden. Das Haus umfaßt 1030 Sitzplätze und zeich= 
net sich durch Solidität, Geschmack und bühnentech- 
nische Vollkommenheit aus. Die von Walther Schmidt 
‚angestrebte Neugestaltung entspricht den heutigen 
‚Anforderungen an ein Stadttheater, das allen Spiel- 
gattungen Rechnung tragen soll. 
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Der Festakt der Stadttheater=Eröffnung vollzog sich in 
Anwesenheit des bayerischen Ministerpräsidenten, Dr. 
Wilhelm Hoegner, und zahlreicher Persönlichkeiten 
des öffentlichen Lebens der Landeshauptstadt Mün= 
chen, der Stadt Augsburg und des Landes Schwaben. 
Auf den Brettern, die seine künftige Welt bedeuten, 
nahm das künstlerische und technische Personal der 
Städtischen Bühnen den Beifall des festlichen, gelade= 
nen Auditoriums entgegen. Hans Meissner sprach 
einige prinzipielle Gedanken aus: ‘Augsburg sei ein 
Theater des Bühnennachwuchses und leiste sich darin 
ein echtes Ensemble. Augsburg habe einen patriar= 
chalischen und einen modernen Geist. Nicht der Künst= 
ler allein fälle die Entscheidung über die Zukunft des 
Augsburger Theaters; jeder Zuschauer fälle sie mit. 
Dann hob sich der Vorhang zur Festaufführung von 
Mozarts „Die Hochzeit des Figaro”. 


Blick in das Foyer des neueröffneten Stadttheaters in Augsburg 


Der erste Anstoß zum Wiederaufbau kam schon vor Jahren aus der Bürgerschaft der Stadt. Am 25. Februar 1950 beschloß dann der 

Stadtrat einstimmig den Neubau. Der „Verein der Freunde des Augsburger Stadttheaters e.V.”, aus den Reihen der Bürgerschaft 

gegründet, und eine erfolgreiche Theatertombola halfen zur Finanzierung des Baues mit; auch Industrie, Handel und Gewerbe in 

Augsburg standen in keiner Weise abseits. Bei der feierlichen Eröffnung sicherte der bayerische Ministerpräsident Dr. Wilhelm Hoegner 

eine Summe von einer Million DM als Hilfe von seiten des bayerischen Staates zu. Oberbürgermeister Dr. Müller nannte das neue 
Stadttheater ein Geschenk der Bürgerschaft an sich selbst. 


Meissner und sein Bühnenbildner Hans-Ulrich 
Schmückle hatten sich um die Durchführung und Aus= 
stattung der Oper bemüht, einer in Anbetracht des 
Nachwuchs=Ensembles und des neuen Hauses mit all 
seinen psychologischen, akustischen und technischen 
Fragezeichen doppelt schweren Aufgabe. Unter den 
jungen Solisten befanden sich Spieltalente und schöne 
Stimmen. Musikdirektor Anton Mooser stand am Pult. 
Die Spiritualität des Werkes kam nicht ganz zum 
Durchbruch. „Diese Musik verlangt” eben, wie Mozart 
schon sagte, „daß man zu spielen wisse” ... . Der 
Susanna von Waltraud Möller gehörte der Preis des 
Abends. 


Weitere Premieren in der Eröffnungsfestwoche waren: 
Goethes „Egmont“, Mozarts „Idomeneo” und Offen= 
bachs „Orpheus in der Unterwelt”. Abgeschlossen 
wurden die Festwoche und damit auch das Augsburger 
Mozartjahr mit einem Festkonzert des Bayerischen 
Rundfunk=-Symphonie-Orchesters unter Leitung von 
Eugen Jochum im Stadttheater. Die Tochter des Diri= 
genten, Veronika Jochum, spielte, zum erstenmal als 
Pianistin öffentlich auftretend, Mozarts d=-Moll-Kla= 
vierkonzert mit den Kadenzen Beethovens und bot 
eine stark überzeugende Leistung. Max Högel 


’ 


„Arabella“ von Richard Strauss kommt an der Metro= 
politan-Oper mit Lisa della Casa in der Titelrolle zur 
Aufführung. Die gleiche Partie soll sie bei der Wiener 
Neuinszenierung im April dieses Jahres singen. 


\ 


Herrliche Bel canto-Melodik 


„Mitridate Eupatore” von Scarlatti in Heidelberg 


Mitte Mai hatte die Mailänder Scala die Oper 
„Mitridate Eupatore“ von Alessandro Scarlatti in einer 
Neufassung durch Giuseppe Piccioli ausgegraben; 
mit dem herrlichen Sopran der Victoria de Los Angeles 
und unter der dramatisch scharf zupackenden Stab= 
führung von Nino Sonzogno konnte diese barocke 
Oper neues Interesse und‘ sogar Erfolg erzielen. 
Alessandro Scarlatti (nicht mit seinem Sohn Dome= 
nico, dem berühmten Klavierkomponisten, zu ver= 
wechseln) gilt als der Begründer der neapolitanischen 
Oper. Hatte die Oper des Seicento noch unter den 
Gesetzen des Dramas gestanden, so gab sie sich nun 
völlig der sinnlichen Schönheit der Singstimme hin. 
Die Melodien Scarlattis sind lebhaft und ausdrucks= 
voll, die Affekte wie die Effekte betonend, dabei 
immer natürlich und singbar. Auch die farbenpräch= 
tige Orchestrierung ordnet sich immer der Singstimme 
unter. 


Angesichts der Möglichkeiten eines mittleren Provinz= 
theaters ist ein solches Werk, das allein aus dem 
makellosen Belcanto Leben gewinnt, natürlich ein 
Wagnis. Um so höher einzuschätzen, um so über= 
zeugender für den wiedergewonnenen künstlerischen 


Rang der Heidelberger Bühne unter dem neuen In= 


tendanten Paul Hager ist es, daß zumindest drei 
Hauptpartien wirklich gut besetzt werden konnten: 
die Laodice mit Marcella Reale und der Tyrann Far= 
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nace mit Robert B. Anderson, zwei Neuverpflichtungen 
aus Amerika, und vor allem die Titelpartie mit Heinz 
Peters. Das recht schematisch gebaute Libretto, das 
die antike Heldensage vom König Mithridates mit 
kräftigen Entlehnungen aus der Orestie ganz im Ges 
schmack des beginnenden Seicento erzählt, müßte 
freilich durch eine geistig überlegte und überlegene 
Regie lebendiger gestaltet werden; was hier der Gast= 
regisseur Rudolf Meyer (aus Kiel) bot, wirkte einiger- 
maßen provinziell. Aber die reizvollen Bühnenbilder 
von-Heinz Lahaye boten den Sängern genügend Raum, 
die Töne perlen und jubeln zu lassen und der herr= 
lichen Melodik Scarlattis den verdienten Erfolg zu 
ersingen. USE. 


Hindemith dirigierte in Hannover 


“Paul Hindemith, der als Gast das dritte Abonnements= 
konzert des Landestheaters Hannover dirigierte, wirkt 
vor dem Orchester und dem Publikum ganz unprofes= 
soral. Er hat die gleiche musikantische Art als Dirigent 
wie früher als Spieler auf der Bratsche. Seine Zeichen= 
sprache besitzt fast etwas Rührendes in den ausladen= 
den, gleichsam vollgriffigen Bewegungen seiner kurzen 
Arme und seiner Musikerhände, die äußerst sensibel 
zu reagieren verstehen. Welch orchestralen Schwung, 
welches Feuer entfachte er durch seine Impulse in den 
stürmischen Teilen der Manfred-Ouvertüre von Schu= 
mann und welchen sensiblen Orchesterklang beschwor 
er in den empfindsamen, verträumten Abschnitten. 


In die Mitte des Konzertes hatte Hindemith seine 
„Sinfonia Serena” gestellt. Die größte Überraschung 
des Abends aber und die größte Freude war es für das 
Publikum, Zeuge zu sein von Hindemiths ganz per- 
sönlichem Verhältnis zur Originalfassung der 6. Sin- 
fonie von Bruckner. Der majestätischen Pracht, der 
„himmlischen Längen” dieses Werkes wußte er mit 
‚einer geradezu entwaffnenden Einfachheit und Natür- 
lichkeit der Nachempfindung zu begegnen. So wirkt 
‚der sinfonische Großraum nicht einseitig monumen= 
tal. Die Zuhörer der ‘beiden ausverkauften Opernhaus= 


konzerte nahmen das Dirigenten-Gastspiel Paul Hinde= ' 


miths, die persönliche Begegnung mit dem großen 
lebenden deutschen Komponisten unserer Tage, mit 


Begeisterung auf. Erich Limmert 


Neue Kammermusik in Braunschweig 


Die Festlichen Tage Neuer Kammermütsik der Stadt 
Braunschweig (wiederum unter starker Beteiligung 
aufgeschlossener Jugend) wurden in der \achten Folge 
zum Spiegel bewährten und wesentlichen Schaffens 
unserer Zeit. Wie richtig diese Absicht Heinz Zeebes, 
‚des Anregers und künstlerischen Leiters, ish, beweist 
‚die wachsende Anteilnahme der Musikwelt: die Kom- 
' ponisten Conrad Beck, Karl Höller, Philipp Jarnach, 

Philipp Mohler, Johann Nepomuk David und Her- 
mann Reutter waren nach Braunschweig gekolnmen. 
Man sah sie teilweise auch als Interpreten in eigener 
‘Sache auf dem Podium. 


Das Stroß-Quartett eröffnete die Tage mit Conrad 

‚Becks bereits 1926 entstandenem Dritten Streich'quar= 

tett. Die ebenso zuchtvolle wie tonschöne Wiedergabe 

ließ deutlich werden, daß mit diesem Werk /etwas 
! 
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Bleibendes geschaffen wurde. Wenn auch die von Phi= 
lipp Jarnach vorgetragene dreisätzige, im abschließen= 
den „Sehr schnell“ ausgeweitete Sonate II für Klavier 
offenbar nicht zu den stärksten Eingebungen gehört, 
so war doch darin das Jarnach eigene, ausgeprägte 
Formgefühl und die Freude am Fabulieren erkennbar. 
Karl Höller erwies sich als eleganter Pianist, der mit 
Wilhelm Stroß seine 7. Sonate für Violine und Klavier 
in jeder Phase packend musizierte. In dem Geiger fand 
der Komponist den idealen Partner. Im Streichquartett 
C-Dur weiß Höller verbindlich zu plaudern. 


Im Mittelpunkt eines Konzertes Braunschweiger 
Künstler stand die Uraufführung der „Vagabunden- 
lieder“, drei Gesänge für Bariton und Klavier nach 
Hermann Hesse von Philipp Mohler. Der 1908 ge= 
borene, aus der Pfalz stammende Komponist traf mit 
dieser Vertonung wesentliche Züge der Lyrik Hermann 
Hesses und formte zugleich ausgewogene, farbige 
und faszinierende musikalische Gebilde. Ohne die 
Überlieferung zu leügnen, gelang es Mohler, aus= 
gefahrene Gleise zu verlassen und einen eigenen Stil 
zu finden. Das gilt besonders für den lebendigen 
Klavierpart, dessen rhythmischer Elan die sicher ge= 
führte, melodisch schwingende Gesangslinie trägt. 
Der Komponist konnte sich von einer Wiedergabe 
überzeugen (Carl Momberg, Bariton; Ewald Körner, 
Klavier), die dem Werk vollauf gerecht wurde. Drei 
Krenek-Lieder aus dem „Reisetagebuch aus den öster= 
reichischen Alpen”, eine Flötensonate (im letzten Satz 
etwas geschwätzig) von Cesar Bresgen, ein Diverti- 
mento (1954) des Schweizers Willy Burkhard und ein 
Trio des Tschechen Bohuslav Martinu ergänzten das 
Programm. 


Ein Liederabend der belgischen Sopranistin Suzanne 
Danco wird als künstlerischer Maßstab im Gedächtnis 
haften bleiben. Die Sängerin bezeugte durch voll= 
endeten Vortrag, daß sie als Liedgestalterin zu den 
Ersten der Welt zählt. Sie ist eine Persönlichkeit, die 
mit ihrer Stimme außerordentlich ökonomisch verfährt 
und den geistig=seelischen Gehalt, die Architektur einer 
Komposition makellos Form und Klang werden läßt. 
Das Programm stellte hohe Ansprüche: Arnold Schön= 
bergs „Fünfzehn Gedichte aus dem Buch der hängen= 
den Gärten“ von Stefan George, Luigi Dallapiccolas 
„Quattro Liriche di Antoni Machado“, die Motetten 
„Pastores loquebantur“, „Cum natus esset“, „Nuptiae 
factae sunt“” von Hindemith und Hermann Reutters 
„Drei Zigeunerromanzen“ als Uraufführung. Die 
expressiven Lieder Schönbergs sang sie beispielhaft. 
Hermann Reutter bewies in der souveränen Beherr= 
schung des Klavierpartes, daß er in vorderster Reihe 
der wenigen profilierten Mitgestalter steht. Sängerin 
und Pianist begegneten sich auf einer Höhe der Vor- 
tragskultur, die nur das Resultat einer langen, sich 
selbst und das Kunstwerk prüfenden Vorbereitungs= 
zeit sein kann. Ähnliches gilt für die herrlichen Hinde- 
mith-Motetten und die „Quattro Liriche” Dallapicco= 
las, der hier berückenden Belcanto im Zwölftonsystem 
geschrieben hat. 


Suzanne Danco war auch die ideale Deuterin von 
Reutters „Drei Zigeunerromanzen”“ nach F. G. Lorca. 
Als Meister des Klavierliedes nimmt der Komponist 
eine führende Stellung ein. Die Romanzen bestätigen 
es. Es will scheinen, als seien die melodischen Bogen 
noch verdichteter, die Parlandi noch prägnanter ge= 
worden. Der Klaviersatz bevorzugt häufig einfache 
Mittel. Die Aussparung nähert sich der Askese. Das 


CONRAD BECK 


Der bekannte Schweizer Komponist erhielt den 
Ludwig-Spohr-Preis der Stadt Braunschweig. ’ 
Beck lebt in Basel und ist der Leiter der Musik- 
abteilung des schweizerischen Landessenders 
Beromünster. 


Publikum spendete dem Komponisten und der Sänge- 
rin spontanen Beifall — untrügliches Zeichen, daß 
Werk und Wiedergabe zu einem Erlebnis von beson= 
derem Rang wurden. 


Glanzvollen Abschluß bildete das repräsentative 
Kammerorchester=Konzert. Es rückte zwei Werke des 
neuen Spohr=Preisträgers der Stadt Braunschweig, 
Conrad Beck, in den Mittelpunkt. Ulrich Koch, Kon= 
zertmeister beim Südwestfunk, spielte überlegen den 
Solopart des Konzertes für Viola und Orchester. Das 
1949 entstandene Werk fesselt durch die Ausgewogen= 
heit gegensätzlicher Stimmungen. Die einfallsreichen 
Ecksätze umschließen ein in satten Farben blühendes 
Andante sostenuto, dessen kantabies Thema ureigens 
für die Bratsche erfunden zu sein scheint. Beck musi- 
ziert mit Kopf und Herz. Der ehrliche Beifall steigerte 
sich zu langanhaltenden Ovationen nach den urauf= 
geführten sechs Gesängen „Herbstfeuer” (Ricarda 
Huch) für Alt und Kammerorchester. Die griechische 
Solistin Diana Eustrati wurde dieser beseelten Elegie 
völlig gerecht. Die Mitglieder der Staatstheaterkapelle 
Braunschweig konzertierten klangschön. Heinz Zeebe 
fand.als Dirigent uneingeschränkte Zustimmung. Das 
Divertimento nach alten Volksliedern für Orchester 
von Johann Nepomuk David (der auch den Eestvor= 
trag über „Musik und Publikum” hielt) zeigte sich 
ganz dem Erbe der Väter verbunden. Die erfolgreichen 
Tage klangen mit Darius Milhauds „La Creation du 


- Monde“ aus. Gotthard Schmidtke 


Theater 


Die Bayerische Staatsoper München bringt in der lau= 
fenden Spielzeit Donizettis „Lucia di Lammermoor”“ 
und Bergs „Wozzeck” unter Ferenc Fricsay, Nicolais 
„Lustige Weiber von Windsor” unter Hans Knap= 
pertsbusch, Werner Egks „Irische Legende“ unter der 
Leitung des Komponisten und Wagners „Parsifal“ 
unter Eugen Jochum. Für 1957/58 sind vorgesehen: 
Mozarts „Don Giovanni“ (mit dem voraussichtlich das 
Cuvillie-Theater eröffnet wird), Wagners „Meister= 
singer” (oder „Tannhäuser“), Verdis „Maskenball“, 
Strauss’ „Daphne“, Egks „Revisor“ und Strawinskys 
„Oedipus Rex” und „Sacre du printemps”, 


Das Ballett der Deutschen Oper am Rhein, das voll= 
ständig neu zusammengestellt wurde und unter der 
Leitung von Ballettmeister Otto Krüger künstlerisch 
aufgebaut wird, stellt sich mit einem ersten eigenen 
Ballett-Abend vor. Das Programm nennt als Erstauf= 
führungen „Jeux”, die szenisch selten dargestellte 
Tanzdichtung von Claude Debussy, sowie „Les Des 
moiselles de la Nuit” (das sogenannte „Katzenballett“) 
von Jean Frangaix. Aus dem schon klassischen Ballett= 
Repertoire wird „Petruschka“ von Igor Strawinsky zu 
eehen sein. Die Inszenierung und Choreographie der 
Werke besorgt Otto Krüger. Arnold Quennet hat die 
musikalische Leitung des Abends, der in Düsseldorf 
Premiere hat und dann in Duisburg zu sehen ist. 


Das Zürcher Stadttheater hat für diese Saison die 
szenische Uraufführung von Schönbergs „Moses und 


Aron” vorgesehen. 
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RUNDFUNK 


Von Händel bis zur Moderne 


Ludwig Kusche leitet beim Bayerischen Rundfunk 
ein etwas altertümlich als „Musikaleum” bezeichnetes 
Musikfeuilleton. Der mit besonderer Liebe an der 
Ära Richard Strauss hängende Autor fördert allerlei 
Kuriosa zutage. Eine der verdienstvollsten Sendun= 
gen war eine vergleichende Studie über die Wirkung 
Händels und Bachs in unserer Zeit. („Zwei Giganten 
der Musik.”) Als eine gewisse Ergänzung war ein 
Querschnitt aus Händels Oper „Radamisto” wills 
kommen, den der NDR mit seinem Orchester, aber 
mit den Künstlern der Händelfestspiele aus Halle a. 5. 
unter der Leitung des dort tätigen Horst-Tanu 
Margraf bot. 


Nach einer Einführung durch den bekannten eng= 
lischen Komponisten Michael Tippett erklangen die 
wesentlichsten, auf der Englandreise entstandenen 
Werke, so u. a. die D-Dur-Sinfonie (KV. 19), das 
Cembalokonzert in Es und die Sonate in C für zwei 
Cembali (KV. ı9d). Um den Einfluß des „Londoner 
Bachs” Johann Christian auf den Knaben Wolfgang zu 
verdeutlichen, erklang dessen Arie „Non so donde 
viene”. 

Wer die Bedeutung des japanischen Milieus für die 
Oper der neueren Zeit feststellen möchte, wird auch 
Andre Messagers „Madame Chrysanth&eme” (Frank= 
reichs Nationalprogramm) und Pietro Mascagnis 
„Iris“ zu berücksichtigen haben (Italien I). Mascagnis 
Werk ist wohl infolge des langweiligen Textes und 
der nicht besonders hochwertigen melodischen Er= 
findung in Vergessenheit geraten; dagegen ist die In= 
strumentation, zumal des schönen Intermezzos im 
letzten Akt, recht beachtlich. Sehr ausgedehnte mono= 
logische Partien enthält die gleichfalls ganz unbe= 
kannte Mascagni=-Oper „Lodoletta”, die man in Italien 
vom Opern-Studio zu Spoleto übernahm. Großes 
opernhaftes Pathos wechselt hier mit Banalitäten. 
Das französische Nationalprogramm erinnerte zum 
80. Geburtstag des Komponisten und Schülers der 
Schola cantorum Jean Poueigh an seine 1931 in Bor= 
deaux uraufgeführte baskische Legende „Perkain“”, ein 
durch den starken folkloristischen Einschlag auch 
heute noch hörenswertes Werk. 


Auf dem Gebiet der neuen Konzertliteratur zeigt sich 
in letzter Zeit eine Neigung, großen Instrumental- 
solisten Werke von spezifisch virtuoser Anlage „auf 
den Leib zu schreiben“. Hierher gehört etwa das auf 
dem Musikfest zu Besangon kreierte, dem Pianisten 
Samson=Frangois gewidmete Klavierkonzert von Pierre 
Petit. Das dankbare Stück bewegt sich nahe der Linie 
Strawinsky=Prokofieff. Ähnlich gearbeitet ist das be= 
reits etwas ältere, für den Cellisten Maurice Mar&öchal 
geschriebene Konzert für Violoncello und Orchester 
(„iberisches Konzert”) von Francis Bousquet, das mit 
seiner markanten Thematik noch an die Art Lalos er= 
innert (Frankreich I). 


Beim Sender Beromünster gab es zwei der sinfonischen 
Jazzmusik zugehörende Orchesterwerke: die „City of 
Glass” genannte „utopisch-visionäre Programmusik” 
des amerikanischen Komponisten Bob Graettinger und 
die Jazz-Symphony für 9 Instrumente seines Lands= 
manns John Graas. Stellt sich das zuerst genannte 
Werk als eine in den Bereich der gemäßigten Mo- 
derne hinausgehobene Unterhaltungsmusik dar, so 
dominiert bei John Graas das Horn, das der Kome 
ponist persönlich virtuos meistert. Zusammen mit 
Trompete und Tenor-Saxophon ergeben sich hier in- 
teressante Klangkombinationen. 
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Musiker=Porträts 


Zum 10. Todestag des bei Marseille mit dem Flug= 
zeug abgestürzten Dirigenten Franz Hoeßlin veran- 
staltete der Bayerische Rundfunk eine würdige Feier= 
stunde. Der einer Augsburger Kaufmannsfamilie 
entstammende Künstler, der bei Max Reger Kom= 
position, bei Felix Mottl das Dirigieren lernte, wurde 
nur 60 Jahre alt. Man hörte neben mehreren auf der 
Linie Strauss-Wolf liegenden Liedern mit Orchester 
das einer häufigeren Aufführung wohl würdige cis= 
Moll=Quintett für Klarinette und Streichquartett. 


Dem 80. Geburtstag Bruno Walters waren bei allen 
Sendern ausführliche Würdigungen gewidmet, von 
denen hier nur die durch viele Münchener Erinnerun= 
gen (Uraufführung des „Palestrina!”) verschönte Sen- 
dung des Bayerischen Rundfunks hervorgehoben sei. 
Beim NDR gab es eine menschlich besonders sympa= 
thisch wirkende und recht aufschlußreiche Auto= 
biographie: die der Sopranistin Elisabeth Schwarz= 
kopf. So vernahm man, daß das Liedschaffen Hugo 
Wolfs nicht zuletzt dank der von ihrem Manne in 
London gegründeten Hugo-Wolf=Gesellschaft in Eng= 
land ein ungewöhnlich dankbares Interesse findet. 
Reine Wolf-Lieder-Abende, in deutscher Sprache ge= 
sungen, vor 3000 Zuhörern, sind hier durchaus keine 
Seltenheit. 


Ein Jubiläum 


Das „Dritte Programm” der BBC London feierte sein 
zehnjähriges Bestehen. Mit einem leisen Bedauern, 
daß wir es in Deutschland trotz der ungewöhnlichen 
Breitenschichtung unseres allgemeinen Musiklebens 
noch immer nicht zu einer vergleichbaren Einrichtung 
dieser Art gebracht haben, darf sich zumal der musik= 
interessierte deutsche Hörer dankbar in die Reihe der 
Gratulanten einfügen. Verdankt er dieser Station 
doch eine Fülle von Anregungen, die durch die gründ= 
liche wissenschaftliche Fundierung der Sendungen noch 
wertvoller gemacht werden. 


Die musikalischen Ereignisse der Jubiläumszeit werden 
durch zeitgenössische Auftragswerke und durch von 
ausländischen Sendegesellschaften zur Verfügung ge= 
stellte Spitzenproduktionen bestimmt. Daneben läuft 
ein Purcell-Zyklus, der von dem bekannten Jacobean= 
Ensemble sowie dem ÖOrganisten und Cembalisten 
Thurston Dart bestritten wird. Er enthält in annähernd 
chronologischer Reihenfolge die gesamte Musik Pur- 
cells für Tasteninstrumente, die zwölf drei= und vier 
stimmigen Fantasien, die zwölf Triosonaten, die 
beiden Werke für drei Violinen und Continuo sowie 
die Solosonate für Violine und Continuo. 


Mozartfeiern im Rundfunk: der große chronologische 
Zyklus des italienischen dritten Programms, den Remo 
Giazotto hervorragend betreut, wurde bis 1783 weiter= 
geführt. Die Linzer Sinfonie (KV. 425) und die c-Moll= 
Messe erklangen zusammen mit dem Horn=Quintett 
(KV. 407) und dem mit der Erinnerung an Michael 
Haydn verbundenen Duo für Violine und Viola (KV. 
423) in vollendeter Darbietung. Die große internatio= 
nale Ringsendung „Mozart, der Europäer” wurde mit 
dem Thema „Mozart in Belgien und den Nieder 
landen“ fortgesetzt. 


Heinrich Eduard Jacob widmete sich in seiner beim 
Süddeutschen Rundfunk ablaufenden „Begegnung mit 
Mozart“ zwei Themen, die seiner kulturhistorischen 
Betrachtungsweise weit entgegenkamen: dem Mozart= 
bild des 19. Jahrhunderts und dem Textdichter des 
Don Giovanni, Lorenzo da Ponte. Beromünster setzte 
seine den Kirchensonaten Mozarts gewidmete Reihe 
mit den Sonaten Nr. 6 und 13 (KV. 212 und 328) fort, 


# 


während im SWF Ernest Bour das B-Dur-Divertimento 
(KV. 287) und die Symphonie concertante dirigierte. 


In der Oper lernte man über das Dritte Programm 
der BBC Dvoräks Neuauflage von Smetanas „Ver= 
kaufter Braut” kennen, die im Englischen den netten 
Titel „The Pig-headed Peasants” führt. Auch hier steht 
ein ländlicher Heiratsvermittler im Mittelpunkt des 
Geschehens, das der Komponist mit liebenswürdigen 
volkstümlichen Zügen, aber ohne die ursprüngliche 
Genialität Smetanas ausgestattet hat. Bei BBC kam 
der Opern-Einakter „Ruth“ von Lennox Berkeley zur 
Ursendung. Das Stück, mehr eine szenische Kantate 
oder eine Funkoper als ein Bühnenwerk, zeigt den 
Komponisten des „Nelson“ als den Meister eines sang= 
baren, flächigen Farbstils, der in der technischen Grun= 
dierung an Strawinsky und vor allem an Benjamin 
Britten geschult scheint und seinen vollkommensten 
Ausdruck in großen Chören findet. Das für die English 
Opera Group geschriebene Werk wurde unter der 
Leitung von Charles Mackerra und mit Anna Pollak 
und Peter Pears als Protagonisten meisterlich dar- 
geboten. Schließlich bot das Dritte Programm der BBC 
noch Faures „Penelope“. Aus Holland kam eine schöne 


. Aufführung von Piernes „Kinderkreuzzug“; das Werk 


mit seiner kirchentonartlichen Harmonik und seinen 
wirkungsvollen Chören gehört zu den dankbarsten 
Aufgaben der neueren Chorliteratur. 


Funkoper uraufgeführt 


Die Gattung der Funkoper erlebte eine beachtliche 
Bereicherung durch Everet Helms komische Oper „Die 
Belagerung von Tottenburg”. Das Werk, der dritte 
Versuch in dem Funkopernzyklus des Süddeutschen 
Rundfunks, geht auf eine Kurzgeschichte Kurt Kusen= 
bergs zurück, der die Opernfassung besorgte. Den 


AnTon WüÜürz 


Belagerern der festen Stadt Tottenburg fehlt es an 
Sold und Lebensmitteln, ein Tatbestand, den der 
schlaue Bürgermeister geschickt zu seinen Gunsten 
auszunutzen versteht. Statt sich gegenseitig die Köpfe 
einzuschlagen, kommt man zu fröhlichem Gelage in 
der Stadt zusammen, ja, der Bürgermeister nimmt den 
feindlichen Feldobristen kurzerhand in seinen Dienst. 
Das geht so lange gut, bis aus dem kaiserlichen Haupt= 
quartier ein mittelalterlicher „Heldenklau” eintrifft, 
der erheblichen Lärm schlägt und den sofortigen Sturm 
auf die Stadt befiehlt. Aber mit seinen paar Leuten 
gerät er bald ins Hintertreffen und kann die offene 
Verbrüderung nicht verhindern. Das alles ist mit einer 
kleinen Liebesgeschichte zwischen dem Adjutanten des 
belagernden Obristen und der Tochter des Bürger= 
meisters verbunden. Die Musik Everet Helms über- 
rascht durch ihre volkstümliche, oft sogar etwas simple 
Melodik, die ihre stärksten Wirkungen in den 1yri= 
schen Szenen erzielt, während das parodistische und 
scharf charakterisierende Moment außer vielleicht bei 
den Exerzierszenen des Scharfmachers etwas zu kurz 
kommt. Besonders gelungen scheint das Spottlied der 
Tottenburger, das Concerto bestiale der sich langwei- 
lenden Landsknechte, die Szene im Garten („Ich ahne, 
ich spüre, daß wir zueinander gehören“) und der Chor 
der Scharfmacher („Schleifen muß man stumpfe Mes= 
ser”). Bezeichnend für den Stil Everet Helms ist die 
Grundierung dieser ganz tonalen Melodik durch einen 
sehr durchsichtigen Instrumentalsatz, der harmonisch 
völlig frei gehalten ist. Werner Illings Regie hatte das 
reizvolle Werk sehr bewußt gestrafft, während Hans 
Müller=Kray im Verein mit vorzüglichen Solisten (die 
für den gesprochenen Text durch Sprecher doubliert 
waren) an der Spitze des Rundfunkorchesters für eine 
zügige und virtuose Aufführung sorgte. Erweitert und 
zumal gegen Schluß schärfer pointiert, dürfte das 
Werk auch auf der Bühne gute Erfolgsaussichten 


haben. Hans Georg Bonte 


Musikgeschichtliche Gedenktage 1957 


Vor fünf Jahren 


Am 14. 8. 1952 fand während der Salzburger Fest= 
spiele die Uraufführung der „Liebe der Danae” von 
Richard Strauss statt, fast auf den Tag genau acht 
Jahre nach jener denkwürdigen Generalprobe dieses 
Werks am gleichen Ort (16. 8. 1944), die Rudolf Hart- 
mann im R.-Strauss-Jahrbuch 1954 so ergreifend ge= 
schildert hat. Das gleiche Jahr 1952 brachte auch die 
Uraufführungen der Opern „Preußisches Märchen“ 
von Boris Blacher (23. g. Berlin), „Leonore 40/45” von 
Rolf Liebermann (25. 3. Basel) und „Boulevard Soli= 
tude“ von H. W. Henze (17. 2. Hannover), ferner die 
deutsche Erstaufführung von Mozart=Erismanns „Don 
Pedros Heimkehr“ (19. 1. Zürich) und die Urauffüh- 
rung der letzten Operette von Oscar Straus, „Bozena” 
(16. 5. München). 


Gestorben sind vor fünf Jahren die Komponisten 
Georg Schumann (23. 5. Berlin), Josef Lauber (27. 5. 
Annecy), Serge Bortkiewicz (Wien), Georg Nellius 
(8. 11. Neheim), Walter Böhme (21. 7. Zwickau), Ru= 
dolf Buck (12. 5. Tübingen) und Richard Wintzer 
(14. 8. Berlin-Friedenau), der Geiger Adolf Busch (9. 6. 
Guildford/Vermont, USA), der Bariton Heinrich Schlus= 
nus (19. 6. Frankfurt a. M.), die Sopranistin Elisabeth 


"Schumann (23. 4. New York), der Tenor und Gesangs= 


meister Georg A. Walter (13.9. Berlin), der durch seine 
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Typenlehre bekannt gewordene Münchener Rechts= 
anwalt Ottmar Rutz (Garmisch) und die Musik= 
forscher Alfred Einstein (13. 2. El Cerrito, Kalifor= 
nien), Giovanni Tebaldini ($. Benedetto del Tronto), 
Henri Expert (18. 8. Dep. Alpes Maritimes) und Adolf 
Chybinski (31. 10. Posen). 


Vor zehn Jahren 


1947: Uraufführung der „Bernauerin” von Carl Orff 
(15. 6. Stuttgart) und der Oper „Dantons Tod“ von 
G. v. Einem (6. 8. Salzburg), deutsche Erstaufführung 
von Brittens „Peter Grimes” (22. 3. Hamburg) und 
Honeggers „Johanna auf dem Scheiterhaufen” (9. 12. 
Berlin). Uraufführung der Opern „Das Medium” und 
„Das Telefon“ von Menoctti. 


Totenliste 1947: Alfredo Casella (5. 3. Rom), Ludwig 
Weber (30. 6. Borken/Westfalen), Konrad Friedrich 
Noetel (g. 4. Berlin), Hans Gebhard=Elsaß (4. 10. Mar= 
burg), Willem Pijper (19. 3. Leidschendam) und Ture 
Rangström (11. 5. Stockholm), die Musikforscher Jo= 
hannes Wolf (25. 5. München) und Tobias Nordlind 
(13. 8. Upsala), Ästhetiker Max Dessoir (14. 7. König- 
stein), Dirigent Franz Mikorey (Garmisch), Bronislaw 
Huberman (16. 6. Nant-sur=Corsier/Schweiz), Münche= 
ner Bassist Paul Bender (25. 11. München), Sängerin 
und Lehrerin für musikdramatische Darstellung Anna 
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Bahr-Mildenburg (27. 1. Wien), finnischer Pianist Karl 
Ekman (4. 2. Helsinki), Orgelvirtuose Heinrich Boell 


(10. 10. Bonn). 


Vor 15 Jahren 


1942: Es starben die Tonsetzer Friedrich Klose (24. 12. 
bei Lugano), Hugo Distler (1. 11. Berlin), Alexander 
Zemlinsky (16. 3. Larchmont/USA), Clemens v. Frank= 
kenstein (22. 8. Hechendorf/Obb.), Helmut Bräutigam 
(17. 1. gefallen am Ilmensee), Paul Gilson (3. 4. Brüs= 
sel), Alberto Franchetti (4. 8. Villareggio) und Jean 
Gilbert (20. ı2. Buenos Aires), die Dirigenten Felix 
v. Weingartner (7. 5. Winterthur), Friedrich A. Stock 
(20. 10. Chikago) und Hugo Holle (12. ı2. Stuttgart, 
wo er als Direktor der Musikhochschule wirkte), der 
Pianist Emil v. Sauer (27. 4. Wien), der Cello=Virtuose 
Emanuel Feuermann (25. 5. New York) und die Musik= 
gelehrten Guido Gasperini (20. 2. Neapel), Henri Pru= 
nieres (1. 4. Nanterre), Henri de Curzon (25. 2. Paris), 
Hermann Halbig (7. ı0. bei Lübeck) und Herbert 
Birtner (27. 9. gef. bei Woronesch). 


Uraufführungen 1942: „Capriccio“ von Richard Strauss 
(28. 10. München), „Die Zauberinsel” von Heinrich 
Sutermeister (31. 10. Dresden), Werner Egks Opern= 
fassung seines „Columbus“ (13. 1. Frankfurt a. M.) 
und die Operetten „Manina“ von Dostal (Berlin) und 
„Hochzeitsnacht im Paradies” von Fr. Schröder (24. 9. 
Berlin). 


Vor 20 Jahren 


1937: Uraufführung der Oper „Tobias Wunderlich” 
von Joseph Haas (24. 11. Kassel), szenische Urauffüh= 
rung von Carl Orffs „Carmina burana” in Frankfurt 
(8. 6.) 

1937 starben: Maurice Ravel (28. 12. Paris, 62jährig), 
Gabriel Piern& (17. 7. in der Bretagne), Albert Roussel 
(23. 8. Royan), Karol Szymanowski (29. 3. Lausanne), 
George Gershwin (11. 7. Hollywood), Paul Scheinpflug 
(11. 3. Memel) und Philipp Gretscher (17. 1. Stettin), 
die Dirigenten Hugo Röhr (7. 6. München, Leiter der 
Mannheimer UA des „Corregidor” v. H. Wolf 1896) 
und Erkki Melartin (14. 2. Helsinki), die französischen 
Organisten Charles-Marie Widor (12. 3. Paris) und 
Louis Vierne (2. 6. Paris), der Schweizer Klavier= 
pädagoge Willy Rehberg (21. 4. Mannheim), der 
Gitarrist und Liedersammler Heinrich Scherrer (Schön= 
geising b. München), der ungarische Violinist Jenö 
Hubay (12. 3. Budapest) und der Geigenpädagoge Fer= 
dinand Küchler (24. ı0. Leipzig), der Sänger Felix 
v. Kraus (30. 10. München) und der Musikschriftsteller 
Max Steinitzer (21. 6. Leipzig; Verfaser der ersten 
ausführlichen R.-Strauss-Biographie, 1911). 


Operetten: „Monika“ (Nico Dostal, 3. 10., Stuttgart), 
„Balkanliebe“ (Rudolf Kattnig, Leipzig) und „Maske 
in Blau“ (Fred Raymond, 27. 9., Berlin). 


Vor 25 Jahren 


1932 wurde der Tag der heiligen Cäcilie, der 22. No= 
vember, für die Folgezeit als „Tag der Hausmusik“ 
festgesetzt: In München (Bayerische Staatsoper): 
400. Aufführung der „Meistersinger” (20. 6.). 


In Riga starb am 3. März Eugen d’Albert, in Berlin am 
2. April der Komponist Hugo Kaun, ebenda am 4. April 
der Sänger und populäre Liederkomponist Erik Meyer= 
Helmund, in Reading (Pennsylvania) der amerika= 
nische Marschkomponist Philip Sousa. Ferner starben: 
der Dirigent Franz Mannstädt (18. ı. Zürich), die 
Musikschriftsteller Paul Bekker (7. 3. New York) und 
Adolphe Julien (30. 8. Paris), der blinde Organist und 
Komponist Hubert Pfeiffer (28. 12. Aachen), der Bari= 
tonist Anton van Rooy (28. 11. München) und der 
zum Freundeskreis um Brahms und Grieg gehörige, 
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als Konzertbegleiter von Stockhausen und Messchaert 
bekannt gewordene Pianist Julius Röntgen (13. 9. 
Utrecht). 

Uraufführungen: Otto Jochum, Oratorium „Der 
jüngste Tag“ (preuß. Staatspreis 1932); Fritz Kreisler, 
„Sissy” (23. 12. Wien); Ed. Künneke, „Glückliche 
Reise“ (23. ı1. Berlin); Aug. Pepöck, „Hofball in 
Schönbrunn“ (3. 9. Berlin). 


Vor 30 Jahren 


1927: Beethoven-Zentenarfeiern, erste Wiederauffüh= 
rung der „Kunst der Fuge“ (Graeser), 1. Schulmusik= 
kongreß in Berlin, Gründung der Internationalen Ge= 
sellschaft für Musikwissenschaft. : 


Uraufführungen: Kreneks „Jonny spielt auf“ (10. 2. 
Leipzig), Weinbergers „Schwanda, der Dudelsack- 
pfeifer“ (27. 4. Prag), Hindemiths „Cardillac” (10. 11. 
Dresden), Wolf=Ferraris „Sly“ (30. 12. Mailand), 
Schoecks „Penthesilea“ (Dresden), Schönbergs „Die 
glückliche Hand” (Wien), Strawinskys „Oedipus Rex“ 
(30. 5. Paris), Milhauds „Der arme Matrose” (12. 12. 
Paris, deutsche EA 1929 Berlin), „Hanneles Himmel= 
fahrt“ von Graener (17. 2. Dresden), Lehärs „Zare= 
witsch“ (21. 2. Berlin) und Edmund Eyslers „Gold’ne 
Meisterin”. 

Es starben die Komponisten Friedrich Hegar (2. 6. 
Zürich), Max Meyer=Olbersleben (31. 12. Würzburg), 
Friedrich E. Koch (30. ı. Berlin), Robert Fuchs (19. 2. 
Wien), Karl Prohäska (28. 3. Wien), Wilhelm Rud= 
nick (7. 8. Liegnitz) und Otto Urbach (14.12. Dresden), 
ferner der Leiter des Berliner Lehrergesangvereins 
Felix Schmidt (3. 9. Berlin), die Pianisten James Kwast 
(31. 10. Berlin) und Vilhelm Stenhammer (20. 11. 
Stockholm), die Mimodramatikerin Isadora Duncan 
(14. 9. Nizza), die Musikschriftstellerin Marie Lipsius 
(La Mara; 2. 3. bei Wurzen) und die Musikforscher 
Hermann Abert (13. 8. Stuttgart), Eduard Bernoulli 
(18. 4. Basel), Daniel Frangois Scheurleer (6. 2. im 
Haag), William Barclay-Squire (13. 1. London), Lud= 
wig Riemann (25. ı. Essen), Heinrich Rietsch (12. 9. 
Prag) und Friedrich Zelle (Berlin). 


Vor 40 Jahren 


Uraufführungen: Pfitzners „Palestrina” (12. 6. 1917 
München) und Busonis „Arlecchino“ (11. 5. Zürich); 
Erscheinen der Ballettszenen „Les noces“ von Stra= 
winsky und der sinfonischen Dichtung „Fontane di 
Roma“ von Respighi. Maurice Ravel vollendete seine 
Klaviersuite „Le tombeau de Couperin“. In Paris 
Gründung der „Societe frangaise de musicologie”, in 
Rom der „Societä nazionale di musica“. Der Operet= 
tenkomponist Leon Jessel errang mit „Schwarzwald= 
mädel“ (25. 8. Berlin) einen Dauererfolg. 


Auf der Totenliste des Jahres 1917 stehen: die Pia= 
nistin Terea Carrefo (13. 6. New York), der Wagner= 
Tenor Albert Niemann (13. ı. Berlin, 86jährig), der 
Komponist und Theoretiker Philipp Scharwenka 
(17. 6. Bad Nauheim), die Musikgelehrten Richard 
Wallaschek (24. 4. Wien), Harry E. Wooldridge (13.2. 
London). 


Geboren wurden 1917 die Komponisten Franz Anton 
Wolpert (11. 10. Wiesentheid), Julien=Francois Zbin= 
den (11. 11. Rolle/Schweiz) und Max Baumann (26. iz. 
Kronach). 


Vor 5o Jahren 
1907: Es starben die Komponisten Edvard Grieg (4. 9. 


Bergen), Ludwig Thuille (5. 2. München), Ignaz Brüll 


(17. 9. Wien), Anton Urspruch (11. 1. Frankfurt a. M.); 
die Geiger Joseph Joachim (15. 8. Berlin) und Friedrich 
Hermann (27. 9. Leipzig); der erste Dirigent der Lon= 
doner Kristallpalastkonzerte August Manns (1.3. Nor= 


wood), der Klarinettist Richard Mühlfeld (1. 6. Mei- 


ningen), die Sängerin Desirde Artot (3. 4. Wien) und - 


die Musikgelehrten Hermann Deiters (11. 5. Koblenz), 


Wilhelm Tappert (27. 10. Berlin), Heinrich Köstlin 
(4. 6. Cannstatt). 


Es wurden geboren: die Komponisten Karl Höller 
(25. 7. Bamberg), Wolfgang Fortner (12. 10. Leipzig), 
Günther Bialas (19. 7. Bielschowitz/OS), Ludwig Geb= 
hard (27. 3. Dinkelsbühl), Henk Badings (17. 1. Ban= 
doeng/Java), Erich Schmid (Schweiz), Sändor Veress 
(Ungarn); der Dirigent Richard Laugs (10. 3. Hagen 
i. W.), der Cellist Ludwig Hölscher (23. 8. Solingen), 
der Organist Helmut Walcha (27. 10. Leipzig). 


Musikalische Ereignisse des Jahres 1907: deutsche 
Erstaufführung von Debussys „Pelleas et Melisande” 
(19. 4. Frankfurt a. M.), Wiedererweckung von Ra= 
meaus „Hippolyte et Aricie“ in Paris. Uraufführung 
von Paul Dukas Oper „Ariane et Barbebleue”. Emile 
Jaques-Dalcroze veröffentlicht seine Methode der 
rhythmischen Gymnastik, Andre Pirro sein Buch 
„L’Esthetique de J. S. Bach”. Gustav Mahler verließ 
die Wiener Hofoper. Neue Erfolge der Wiener Operette 
mit „Ein Walzertraum“ von Oscar Straus (2. 3. Wien), 
„Die Försterchristl” von Georg Jarno (17. 12. Wien), 
„Der fidele Bauer” (27.7. Mannheim) und „Die Dollar- 
prinzessin“ (2. ı1. Wien) von Leo Fall; der Berliner 
Operette mit Walter Kollos „Drei alten Schachteln” 
(6. 10. Berlin). 


Vor 60 Jahren 


1897 starb Johannes Brahms in Wien (3, 4.), der Bal= 
ladenmeister Martin Plüddemann in Berlin (8. 10.) 
und der Komponist und Theoretiker Woldemar Bargiel 
in Berlin (23. 2.). Außerdem der Beethoven-Biograph 
Alexander Wheelock Thayer (15. 7. Triest), der Ver= 
fasser der „Musikalischen Charakterköpfe“ Wilhelm 
Heinrich Riehl (16. 11. München), der Orgel=- und 
Chorkomponist Reinhold Succo (29. 11. Breslau), der 
Geiger und Komponist Antonio Bazzini (10. 2. Mai- 
land) und der Musikforscher Henri Levoix (27. 12. 
Paris). 

Geboren wurden die Komponisten Karl Marx (12.11. 
München), Erich Wolfgang Korngold (29. 5. Brünn), 
Ottmar Gerster (28. 6. Braunfels a. d. Lahn), Hans 
Gebhard (18. 8. Dinkelsbühl), Hermann Heiß (29. 12. 
Darmstadt), Hermann Ambrosius (25. 7. Hamburg), 
Hans Lang (20. 8. Weiden), Hansmaria Dombrowski 
(20. 8. Reichenberg),‘Jörgen Bentzon (14. 2. Kopen= 
hagen), Knud Aage Riisager (6. 3. Port Kunda/Est= 
land) Quincy Porter (7. 2. New Haven/USA); ferner 
der Cellist Gaspar Cassadö (Barcelona), der russische 
Geiger Samuel Duschkin (13. ı2. Suwalki), die Cem= 
balistin Eta Harich-Schneider (16. 11. Berlin), die Or- 
gelmeister Friedrich Högner (11. 7. Oberwaldbehrun= 
gen/UFr), Anton Nowakowski (10. 2. Danzig) und 
Karl Matthaei (23. 4. Olten/Schweiz), der Dirigent 
Georg Szell (7. 6. Budapest). 


Das Jahr 1897 brachte in Uraufführungen die Oper 
„Sadko” von Rimsky-Korsakoff (Petersburg), in Mün= 
chen die Melodram-Fassung von Humperdincks „Kö= 
nigskindern“ und die Erstaufführung von Mozarts 
„Cosi fan tutte” in der Bearbeitung von Hermann Levi 
(25. 6.), ferner als deutsche Erstaufführungen Puccinis 
„La Boh&me“” (22. 6. Berlin), Giordanos „Andre Che= 
nier“ (28. 1. Breslau) und Sidney Jones’ Operette „Die 
Geisha” (16. 10. Wien). Richard Strauss vollendete 
sein Variationenwerk „Don Quixote”, Hugo Wolf seine 
„Michelangelo-Lieder“, Paul Dukas sein Orchester= 
Scherzo „Der Zauberlehrling“, Alfred Bruneau seine 
Oper „Messidor”. Gustav Mahler geht als Hofopern= 

“ direktor nach Wien. Andre Messager wurde Leiter der 
Opera comique. 


Vor 65 Jahren 


1892: Uraufführungen von Anton Bruckners 8. Sin= 
fonie (Wien, unter Hans Richter), Claude Debussys 
„Prelude & l’apres-midi d’un faune“, Massenets 
„Werther“ (Paris) und Leoncavallos „Bajazzo“ (22. 5. 
Mailand; deutsche EA 5. 12. Berlin). Im gleichen Jahre 
erschienen das Klarinetten-Trio und =Quintett sowie 
die Klavierstücke op. 116 und op. 117 von Brahms. 
Karl Muck wurde Kapellmeister der Berliner Hofoper, 
Antonin Dvotak ging für drei Jahre nach New York. 
„Die Denkmäler deutscher Tonkunst” begannen zu er= 
scheinen (bis 1933). 


Geboren wurden 1892 die Komponisten Arthur 
Honegger (10. 3. Le Havre, gest. 1955), Darius Mi= 
Ihaud (4. 9. Aixzen-Provence), Felix Petyrek (14. 5. 
Brünn), Bruno Stürmer (9. 9. Freiburg i. B.), Philipp 
Jarnach (26. 1. Noisy), Yrjö Kilpinen (4. 2. Helsing= 
fors), Rudolf Moser (7. 1. Niederuzwyl/Schweiz), 
Hilding C. Rosenberg (21. 6. Bosjökloster/Schweden), 
Germaine Tailleferre (19. 4. Pau-St.-Maur), Etorre 
Desderi (10. 12. Asti), Joseph Suder (12. 12. Mainz); 
der Dirigent Victor de Sabata (10. 4. Triest); die unga= 
rischen Geiger Joseph Szigeti (5. 9. Budapest) und 
Emil Telmäanyi (22.6. Arad); die Sänger Rudolf Bockel- 
mann (2. 4. Bodenteich b. Ülzen) und Giacomo Lauri= 
Volpi (11. 12. Lanuvio); der Schulmusiker und Kom-= 
ponist Edgar Rabsch (1. 11. Berlin), der Musikschrift= 
steller Karl Holl (15. 1. Worms); und die Musik= 
forscher Knud Jeppesen (15. 8. Kopenhagen) und 
Guido Maria Gatti (30. 5. Chieti). 


Es starben die Komponisten Robert Franz (24. 10. 
Halle), Heinrich Dorn (10. ı. Berlin; Lehrer R. Schu= 
manns), Edouard Lalo (22. 4. Paris) und Florimond 
Ronger gen, Herve (4. 11. Paris) sowie der Dirigent 
Otto Dessoff (28. 10. Frankfurt a. M.) 


Vor 70 Jahren 


1887 wurden geboren: die Komponisten Max Trapp 
(1. 11. Berlin), Heinz Tiessen (10. 4. Königsberg), Ernst 
Toch (7. 12. Wien), Rudi Stephan (29. 7. Worms, gef. 
1915), Kurt Atterberg (12. 12. Göteborg), Gino Taglia= 
pietra (30. 5. Laibach); die Pianisten Walter Georgii 
(23. ı1. Stuttgart), Alfred Hoehn (20. 10. Oberellen 
b. Eisenach, gest. 1945) und Bronislaw Ritter v. Poz= 
niak (26. 8. Lemberg); die Stimmbildnerin Franziska 
Martienssen-Lohmann (6. 10. Bromberg), der Gesangs= 
pädagoge Josef Maria Hauschild (6. 3. Wien), die 
Organistin und Musiktheoretikerin Nadja Boulanger 
(16. 9. Paris); der Dirigent Wilhelm Buschkötter (27. 9. 
Höxter), der Operettenkomponist Ralf Benatzky (5. 6. 
Mährisch-Budweis). 


Am 5. Februar 1887 Uraufführung von Verdis 
„Othello“ (Mailand); Richard Strauss vollendete seine 
Sinfonie „Aus Italien“; Tschaikowsky begann mit 
seinen Dirigentengastspielen in Europa; Brahms ver= 
öffentlichte seine zweite Cello-Sonate op. 99, seine 
Violinsonate op, 100 und sein c=Moll-Trio op. 101. 


Es starben Alexander Borodin (27. 2. Petersburg), der 
Musikforscher Franz Commer (17. 8. Berlin), der 
Haydnbiograph Carl Ferd. Pohl (28. 4. Wien), die 
„schwedische Nachtigall“ Jenny: Lind (2. 11. Malvern 
Wells/England), der Dirigent Jules Etienne Pasdeloup 
(13. 8. Fontainebleau) und der Breslauer Domkapell- 
meister und Kirchenkomponist Moritz Brosig (24. 1. 
Breslau). 


\ 


Vor 75 Jahren 


1882 wurden geboren: Igor Strawinsky (17. 6. Oranien= 
baum), die Komponisten Gian Francesco Malipiero 
(18. 3. Venedig), Zoltän Kodaly (16. 12. Kecskemet), 
Joaquin Turina (9. ı2. Sevilla, gest. 1949), Walter 
Braunfels (19. 12. Frankfurt a.M., gest. 1954), Hermann 
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W. v. Waltershausen (12. 10. Göttingen, gest. 1954), 
Erwin Lendvai (4. 6. Budapest, gest. 1949), Theodor 
Blumer (24. 3. Dresden), Percy Grainger (8. 7. Mel= 
bourne) und Emerich Kälman (24.10. Siofok, gest.1954); 
ferner die Dirigenten Gino Marinuzzi (24. 3- Palermo, 
gest. 1945), Leopold Stokowski (18. 4. London), Albert 
Coates (23. 4. Petersburg, gest. 1953) und Ludwig 
Berberich (23. 2. Biburg, Leiter des Münchener Dom- 
chors); die Pianisten Arthur Schnabel (17. 4. Lipnik, 
gest. 1951) und Ignaz Friedman (14. 2. bei Krakau, 
gest. 1948), die Klaviermeisterin Elly Ney (27. 9. Düs= 
seldorf), die Geiger Bronislaw Hubermann (Go E2: 
bei Warschau, gest. 1947) und Gustav Havemann 
(15. 3. Güstrow); der Cellist Arnold Földesy (20. 12. 
Budapest), der Bariton Albert Fischer (26. 7. Aue, 
gest. 1948); der Reformator des deutschen Musik= 
erziehungswesens Leo Kestenberg (27. 11. Rosenberg/ 
Ungarn). 

In Graz starb der Beethovenforscher Gustav Notte= 
bohm (29. 10). 

Richard Wagner vollendete am 13. Januar 1882 in Pa- 
lermo den „Parsifal” (UA Bayreuth 26. 7.). In Wien 
erklang erstmals „Der Bettelstudent” von Carl Mil- 
löcker (6. ı2.). Brahms vollendete das B=-Dur-Klavier= 
konzert (UA 1881) und die Liedergruppen op. 84 (u. a. 
„Vergebliches Ständchen“), op. 85 und op. 86 (u. a. 
„Feldeinsamkeit”). 


Vor 80 Jahren 


1877 erschien die c-Moll=Sinfonie von Brahms und die 
Liederhefte op. 69 (u. a. „Tambourliedchen“), 70, 71 
(u. a. „Minnelied“) und 72. In Weimar Uraufführung 
der Oper „Samson und Dalila“ von C. Saint=Sa®ns 
(29122): 


In Wien starben Ludwig Ritter von Köchel (3. 6., 
„Köchelverzeichnis“), der Dirigent Johann Herbeck 
(28. 10., Leiter der UA von Schuberts „Unvollendeter” 
1865), in Dresden der Herausgeber der Mendelssohn- 
Gesamtausgabe Julius Rietz (12. 9.), in München Gott= 
lieb Frh. v. Tucher (17. 2.; Kirchenmusikforscher). 


Geboren wurden 1877 die Tonsetzer Ernst v. Doh= 
nanyi (27. 7. Preßburg), Roderich v. Mojsisovics (10.5. 
Graz, gest. 1953), Sigfrid Karg=Elert (21..11. Obern= 
dorf am Neckar, gest. 1933); der Pianist Alfred Cortot 
(26. g. Lyon), die Cembalistin Wanda Landowska 
(5. 7. Warschau); der Klavierpädagoge Bruno Hinze= 
Reinhold (20. 10. Danzig, gest. 1934); die Dirigenten 
Arthur Bodanzky (16. 12. Wien, gest. 1939) und Felix 
Nowowieski (7. 2. Wartenberg, gest. 1946); die Sän= 
ger Karl Erb (13. 7. Ravensburg), Richard Mayr (18. 11. 
Henndorff b. Salzburg, gest. 1935), Ludwig Heß (23. 3. 
Marburg, gest. 1944) und Alfred Borutteau (1. 7. Kö- 
nigsberg, gest. 1940); die Musikforscher und Musik= 
schriftsteller Erich M. Hornbostel (25. 2. Wien, gest. 
1935), Alfred Heuß (27. 1. Chur, gest. 1934), Gustave 
Samazeuilh (2. 6. Bordeaux), Arnold Schering (2. 4. 
Breslau, gest. 1941), Percy Alfred Scholes (24. 7. Eng= 
land), Hermann Stephani (23. 6. Grimma), Francesco 
Vatielli (1. 1. Pesaro), der Schulmusiker Richard 
Münnich (7. 6. Berlin=Steglitz). 


Vor 100 Jahren 


1857 vollendete Richard Wagner die Dichtung „Tristan 
und Isolde“ und die Komposition der „Fünf Gedichte” 
von Mathilde Wesendonck; deutsche Erstaufführung 
von Verdis „La Traviata” (10. ı1. 1857 Hamburg), Ur= 
aufführung der Erstfassung von Verdis „Simone Boc= 
canegra” (12. 3. Venedig); Drucklegung der ersten 
9 Sinfonischen Dichtungen von Franz Liszt, Einrich= 
tung ständiger Händel=Feste in London. Hans v. Bülow 
heiratete 1857 Liszts Tochter Cosima; Georges Bizet 
erhielt den Rompreis, 
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PAUL BURKARD 


Von dem Komponisten des „Feuerwerks“ wurde in München 
„Spiegel, das Kätzchen“ uraufgeführt. (Bericht Seite 20) 


Geboren wurden die Komponisten Wilhelm Kienzl 
(17. 1. Waizenkirchen, gest. 1941, „Evangelimann“), 
Edward Elgar (2. 6. Broadheath b. Worchester, gest. 
1934), Alfred Bruneau (3. 3. Paris). 

Totenliste: Michael Glinka (15. 2. Berlin), Carl Czerny 
(15. 7. Wien), Frangois Castil-Blaze (11. ı2. Paris; 
Musikkritiker und Opernhistoriker) und Anton Schmid 
(3. 7. Baden b. Wien; Musikforscher, Gluck-Biograph). 


Vor 120 Jahren 


1837 fanden Uraufführungen von Lortzings „Zar und 
Zimmermann” (22. ı2. 1837, Leipzig) und Berlioz’ 
„Requiem“ (Paris, Invalidendom) statt; deutsche Erst= 
aufführungen erlebten die Opern „Lucia di Lammer= 
moor” von Donizetti (13. 4. Wien), „Der Postillon von 
Lonjumeau“ von Adam (3. 6. Berlin) und „Die Huge= 
notten“ von Meyerbeer (10, 4. Leipzig). Friedrich 
Silcher komponierte seine „Lorelei“ (nach Heine). Ad. 
Bernh. Marx veröffentlichte den ersten Band seiner 
„Lehre von der musikalischen Komposition“, Fr. ]J. 
Fetis trat mit dem ersten Teil seines achtbändigen 
Lexikons „Biographie universelle des musiciens et 
Bibliographie generale de la musique“ hervor. Richard 
Wagner wurde Kapellmeister in Riga. 

In Weimar starb der Pianist und Komponist Joh. Nep. 
Hummel (17. 10.), in Paris der Opernkomponist Jean 
Frangois Le Sueur (6. 10.), in Frankfurt a. M. der 
Opernsänger und Gründer des Frankfurter Cäcilien= 
vereins Joh. Nep. Schelble (7. 8.). 


Geboren wurden 1837 die Komponisten Mily Bala-= 
kireff (2. 1. NischnisNowgorod), Adolf Jensen (12. 1. 


Königsberg), Hans Sommer (20. 7. Braunschweig), 
Theodore Dubois (24. 8. Rosnay 1894—1915 Direktor 
des Pariser Conservatoire) und Emil Waldteufel (92 12. 
Straßburg; Hofballdirektor Napoleons III.), der Mu- 
sikästhetiker Friedrich v. Hausegger (26. 4. St. Andrä/ 
Kärnten; „Musik als Ausdruck” 1885) und Cosima 
Wagner am Comersee (25. 12.). 


Vort12® Jahren 


1832 starben Carl Fr. Zelter (15. 5. Berlin), Muzio 
Clementi (10. 3. Evesham: Worcester) und Friedrich 
Kuhlau (13. 3. bei Kopenhagen). Geboren wurden der 
Operettenkomponist Alex. Charles Lecocq (3.6. Paris), 
der Theoretiker Heinrich Bellermann (10. 3. Berlin; 
sein Lehrbuch „Der Contrapunkt” erstmals 1862), der 
Altmeister der musikalischen Quellenkunde Robert 
Eitner (22. 10. Breslau), der Dirigent Leopold Dam-= 
rosch (22. 10. Posen; Förderer des amerikanischen 
Musiklebens und Gründer der Oratorio Society [1873], 
der Sinfony Society [1878] und der Deutschen Oper 
[1884] in New York). Bedeutende neue Schöpfungen 
dieses Jahres waren Mendelssohns „Hebriden“-Ouver-= 
türe, Chopins Mazurken op. 6, Rossinis „Stabat 
mater“ und Ludwig Spohrs 4. Sinfonie op. 86 („Die 
Weihe der Töne“). 


Vor 130 Jahren 


Im Todesjahr Beethovens — 1827 — starben der Aku= 
stiker Ernst Fl. Fr. Chladni (3. 4. Breslau) und Geiger 
und Komponist Bartolommeo Campagnoli (7. 11. Neu= 
strelitz; Verfass. der „Metodo per Violino” 1797). Ge= 
.boren wurde der Walzerkomponist Josef Strauß (22. 8. 
Wien). 


Vor 140 Jahren 


1817 erschien M. Clementis „Gradus ad Parnassum”. 
Antonio Salieri gründete in Wien eine „Singschule” 
(1821 zur Akademie erhoben), Gottfried Weber be= 
gann mit der Herausgabe seines „Versuchs einer ge= 
ordneten Theorie der Tonsetzkunst”, In Paris starben 
der Singspielmeister Pierre Al. Monsigny (14. 1.) und 
der Opernkomponist Etienne N. Mehul (18. 10.). 


1817 ist das Geburtsjahr der Komponisten Niels W. 
Gade (22. 2. Kopenhagen), Louis Aime Maillart (24. 3. 
Montpellier; „Das Glöckchen des Eremiten”, 1856), 
ferner des Dirigenten Wilhelm Stade (25. 8. Halle; 
Uraufführungen Berliozscher Werke in Deutschland) 
des Violinisten Charles Dancla (19. 12. Bagneres de 
Bigorre) und des evangelischen Kirchenmusikforschers 
Johannes Zahn (1. 8. Eschenbach/Fr.). 


Vor 150 Jahren 


1807 komponierte Beethoven die 5. Sinfonie, die Co= 


riolan=Ouvertüre und die C-Dur-Messe. Uraufführun= 
gen der Opern „Joseph in Ägypten“ von Mehul (17. 2. 
Paris) und „Die Vestalin“ von Spontini (15. 12. Paris), 
Gründung des Mailänder Konservatoriums, Berufung 
Abt Voglers alsHofkapellmeister nach Darmstadt und 
Gründung des Verlags Hug & Co. in Zürich. 


Geboren wurden 1807 der Komponist Ignaz Lachner 
(11. 9. Rain a. Lech), der Volkslieder-Sammler Ludwig 
Erk (6. 1. Wetzlar; „Deutscher Liederhort”), der Ko= 
mödiendichter, Lieder- und Chorkomponist Franz 
v. Pocci (7. 3. München), der „Paganini des Violön= 
cells“ Adrien Fr. Servais (6. 6. bei Brüssel), der Kon= 
- strukteur des ersten Orchestrions (1845/48) Michael 
Welte (28. 9. Vöhrenbach/Baden) und der Heldentenor 
Jos. Aloys Tichatschek (11. 7. Oberweckelsdorf/Böh= 
men; erster Rienzi und Tannhäuser). 


(Schluß folgt.) 


ZEITGENOSSEN 


Ludwig Schiedermair 80 jährig 


Am 7. Dezember 1956 ist Ludwig Schiedermair in das 
Patriarchenalter eingetreten. In den Anfangsjahren 
seiner Wirksamkeit war der Schüler Sandbergers in 
München und Riemanns sowie Kretzschmars in Leip= 
zig bestrebt, sich neben der Wissenschaft auch dem 
eigenen Musikschaffen zu widmen. Aber schon früh 
hat er sich ausschließlich auf die Lehre der Tonwissen= 
schaften beschränkt. Zweifellos hat aber dieser andere 
Zweig seiner geistigen Bestrebungen seinen Weg als 
Wissenschafter stark mitbestimmt. Anderseits hat 
darauf auch sein äußerer Lebensgang einen wesent- 
lichen Einfluß ausgeübt: Reisen nach Italien, Besuche 
von Münchener und Bayreuther Festspielen und seine 
Tätigkeit an der Universität der Geburtsstadt Beet- 
hovens, wo er nach sechsjährigem Wirken als Privat-= 
dozent in Marburg seit dem Jahre 1912 zuerst eben= 
falls Privatdozent, dann Professor und Direktor des 
von ihm gegründeten musikwissenschaftlichen Semi= 
nars sowie des mit dem Beethoven-Archiv verbunde- 
nen Forschungsinstitutes war. 


Zu seinen Hauptforschungsgebieten hat Schiedermair 
die deutsche musikalische Hochklassik, die Geschichte 
der Oper und die rheinische Musik gemacht. Schieder= 
mair hat, als er 1914 im Georg=Müller-Verlag zu Mün= 
chen die erste Gesamtausgabe der Briefe Mozarts und 
seiner Familie vorlegte, welche die einzelnen Stücke 
in der genauen Schreibweise der Verfasser und un- 
gekürzt darbot, eine der dringendsten Aufgaben der 
Musikwissenschaft verwirklicht, und er tat noch ein 
begrüßenswertes übriges, indem er noch einen um-= 
fangreichen Bilderband anfügte, die erste Mozart= 
Ikonographie überhaupt. Ferner hat der Gelehrte dem 
Meister noch eine Leben und Schaffen behandelnde 
Gesamtdarstellung gewidmet, die, im Jahre 1922 erst= 
mals in dem schon genannten Münchener Verlag, dann 
noch einmal 1948 in beträchtlich erweiterter Gestalt 
von Ferdinand Dümmler in Bonn aufgelegt, eins der 
wertvollsten einbändigen Mozartbücher überhaupt 


darstellt. ; 


In Bonn löste Schiedermair aber in erster Linie Ver= 
pflichtungen ein, die ihm der genius loci aufzuerlegen 
schien. Hier schrieb er also vor allem den „Jungen 
Beethoven“, der die Jahre bis zur zweiten Wiener 
Reise in einer Weise behandelt, die von der Form, die 
ihnen A. W. Thayer gegeben hat, erheblich abweicht: 
indem nämlich der Verfasser die inzwischen neu er= 
schlossenen biographischen Quellen mit verwertet, das 
schon bekannte Material sorgfältig kontrolliert und 
durch neues ergänzt hat, vor allem aber auch das 
Schaffen des jugendlichen Künstlers stilkundlich ein= 
geordnet und beschrieben hat. Das ausgezeichnete 
Werk, 1925 in Leipzig erschienen, wurde inzwischen 
gleichfalls vom Dümmlerschen Verlag in Bonn wieder= 
holt neu aufgelegt. Weiterhin hielt sich Schiedermair 
als Leiter des Bonner Beethoven-Archivs für verpflich= 
tet, eineReihe von „Veröffentlichungen des Beethoven= 
hauses Bonn“ zu gründen, wozu er Schüler und Fach- 
genossen herangezogen hat, welche eine Auswahl der 
wichtigsten Beethoven=Urschriften der Stätte zu über= 
tragen und wissenschaftlich zu bearbeiten hatten, Er 
selbst hat zu der Serie das sechste Heft beigetragen. 


> 
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Nahezu sein ganzes Gelehrtenleben lang ist Schieder- 
mair ferner besonders auch durch die Oper stark 
gefesselt worden, seit dem Jahre 1903, da er eine 
Studie über die Anfänge der Münchner Oper im 
17. Jahrhundert veröffentlichte. Hierher gehören 
hauptsächlich zwei Bände über den gebürtigen Bayern 
Simon Mayr, die er in den Jahren 1906 und 1910 unter 
dem Titel „Beiträge zur Geschichte der Oper um die 
Wende des 18. und 19. Jahrhunderts” in Leipzig ver= 
öffentlichte, sodann die Untersuchungen über die Oper 
am markgräflichen Hofe zu Bayreuth sowie die über 
„Die Oper an den badischen Höfen des 17. und 18. 
Jahrhunderts“ (1912), Arbeiten, die schließlich zu der 
Gesamtdarstellung „Die deutsche Oper” führten, 
welche, erstmals 1930 erschien und wiederholt neu 
aufgelegt wurde. 

Sein jahrzehntelanges Wirken an der Bonner Uni- 
versität legte es Schiedermair ferner nahe, auch die 
Tongeschichte der ganzen Landschaft mehr und mehr 
zu erforschen. Das Ergebnis solcher Bemühungen war 
erst einmal die Veröffentlihung einer Reihe von 
Orchesterwerken alter rheinischer Tonsetzer. Ihren 
wesentlichsten literarischen Niederschlag fanden sie 
sodann in seinem ersten Nachkriegsbuche „Musik am 
Rheinstrom“, das 1947 im Staufen=Verlag zu Köln 
erschienen ist. 

In seiner bisher letzten, größeren Arbeit, dem 1954 
vom Böhlau=Verlag zu Köln a. Rh. sehr gepflegt aus- 
gestatteten Bande ‚Deutsche Musik im europäischen 
Raum“ hat Schiedermair die Bedeutung erörtert, 
welche dem deutschen Tonschaffen im Gesamtaufbau 
der europäischen Musikkultur zugekommen ist. 
Nicht nur die Freunde Schiedermairs werden es be= 
grüßt haben, daß er — gleichfalls erst als Siebziger — 
auch einen Band Erinnerungen veröffentlicht hat. Nach 
dem Vorwort des im Staufen=Verlag erschienenen 
Buches, das „Musikalische Begegnungen — Erlebnisse 
und Erinnerungen” betitelt ist, möchte der Verfasser 
„kurz und schmucklos die Entwicklung eines Lebens 
vermitteln, das nicht durchweg innerhalb alltäglicher 
Bezirke und Gepflogenheiten verlaufen sollte, und in 
ihr neben kulturellen Einrichtungen vor allem Persön= 
lichkeiten, bedeutende und unbekannte, eingehender 
zur Darstellung bringen, die diesen Lebensweg in 
näherem Umgang kreuzten und mit der Musik als 
einer Lebensmacht innerlich verhaftet waren . .. .“ 
Über diesen Zweck hinaus ist das Buch für den Leser 
besonders auch deshalb von Bedeutung, weil er daraus 
erkennen kann, daß die künstlerischen Anschauungen 
des Verfassers und die in seinen Werken befolgten 


Grundsätze eine unlösbare Einheit bilden. 
Max Unger 


MUSIKALIEN 


Antiqua= Ausgaben 


Im Verlag B.Schott’s Söhne, Mainz, sind in der Samm= 
lung „Antiqua“ zwei frühere Werke von Joseph 
Haydn (etwa um 1765) erschienen, die schon die ganze 
Frische und Liebenswürdigkeit des großen Meisters 
der Sinfonie und des Quartetts atmen, 

Das Concerto G-Dur (besser noch Divertimento) für 
konzertierendes Cembalo, 2 Violinen und Baß (hrsg. 
von Ewald Lassen) ist ein kurzes, aber sehr dankbares 
Werk, das nicht nur für Schulorchester wegen seines 
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leichten Orchesterparts geeignet ist, sondern auch 
einem fortgeschritteneren Laienorchester in seiner 
kompositorischen Substanz viel bietet. Ganz hervor= 
ragend der langsame Satz in der ausdrucksgesättigten 
Figuration des Cembalos. Hier weht kein muffiger 
Geruch „ausgegrabener Schätze“, alles klingt lebendig 
und neu „wie am ersten Tag“. Der Klavierpart er= 
innert sehr an frühe Klaviersonaten, mehr noch Kla= 
viertrios des Meisters. Alles in allem aber ein aus= 
geprägter Vorläufer des großen Klavierkonzerts in 
D-Dur. 

Die Sechs Trios für 2 Violinen und Baß (Violoncello) 
(hrsg. von Karl Marguerre) dürften sehr schnell ihre 
Liebhaber finden. Bekanntlich hat ja Haydn nach an= 
fänglichem Tasten und Suchen, nach häufigem Experi= 
mentieren in Form und Besetzung sich später in der 
Kammermusik endgültig dem Streichquartett zu= 


gewandt. Aber unter den Vorformen des klassischen 


Quartetts nehmen diese 6 Trios einen sehr hohen Rang 
ein. Überraschend ist die Vielfalt der Formen und der 
quellenden Erfindung. Da die Stücke versierte Spieler 
erfordern, erscheinen sie nicht nur für die Hausmusik, 
sondern auch für den Konzertsaal geeignet. 


Neben diesen beiden „wahren Perlen“ haben es zwei 
andere Neuausgaben nicht leicht. Das Concerto grosso 
B-Dur von Willem de Fesch (1687—1760) (hrsg. von 
Julius Ehrlich) hat die erhabene Strenge des früh= 
italienischen und Händelschen Concerto grosso ver= 
loren. Die Formeln galanter Musik überwuchern auch 
schon den ersten Satz, dessen Anfang „wie im alten 
Stil” wirkt. Doch ein Vorteil dürfte dieses Werk ver= 
breiten helfen: es ist überaus geigerisch geschrieben 
und wird daher mühelos zum Klingen gebracht wer= 
den können. 


Die Sinfonia a tre von Alessandro Stradella (hrsg. von 
Walter Kolneder) ist eine Trio-Sonate, bei der aber 
tunlichst das Cello nicht fehlen sollte. Das Werk ist 
zwar kurz, aber nicht anspruchslos. Es ist für einfache 
und vornehmlich auch für chorische Besetzung geeig= 
net und könnte dergestalt als „Festliche Musik“ von 
einem Schulorchester, das keine Bratschen besitzt, auf= 
geführt werden. Walter Gieseler 


Musik für Klavier 


Wollte man versuchen, die vielfältigen Erscheinungen 
der Klavierliteratur in der Gegenwart auf einen Be= 
griff zu binden, würde sich von selbst die Bezeichnung 
„Musik für Klavier“ aufdrängen. In der Tat ist das 
freie Klavierstück und dessen lose Reihung charakte= 
ristisch für die Gegenwart, 


Aus der Fülle dieser den unverbindlichen Titel „Musik 
für Klavier“ tragenden Werken seien hier zwei heraus= 
gegriffen, die Fritz Büchtger und Erich Sehlbach im 
Möseler=Verlag vorlegen. Übereinstimmend handelt es 
sich hier um dreisätzige Folgen von Klavierstücken 
im bewährten Bewegungswechsel (bewegter Einlei= 
tungssatz, arioser Mittelsatz, Finale im Sinne eines 
Capriccios — bei Büchtger als solches ausdrücklich 
bezeichnet). Herkunft und ausgeprägte Eigenart beider 
Komponisten aber geben ihren Werken eine grund- 
verschiedene Physiognomie. 


Büchtger ist Dodekaphonist. Seine Klaviermusik ist 
konsequent aus einer Reihe entwickelt. (Die Struktur= 
angaben im Text lassen die Zusammenhänge leicht 
erkennen, wofür auch der Pädagoge dankbar sein 
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wird.) Doch beherrscht Büchtger seine Technik derart, 
daß das Ganze durchaus unkonstruktiv und fast im= 
provisatorisch erscheint, Dem dreiteiligen Einleitungs= 
satz, der durch dodekaphonische Anlage und rhyth- 
mische Faktur elementar wirkt, folgt ein arioser Mit- 
‚telsatz, der vielleicht einer gewissen (gewollten?) 
Monotonie nicht ganz entgeht. Am stärksten erscheint 
uns das Capriccio, das auch als selbständiges Stück 
seinen Weg gehen wird und den Freunden gelöster 
Klaviermusik viel Freude bereitet, 


Erich Sehlbach liebt es nicht so sehr, Neuland zu be= 
treten, sondern bietet in seiner „Musik für Klavier 
in a” gediegene Klaviermusik. Man begegnet hier 
wieder seiner sauberen, geschmeidigen, fast eleganten 
Art, das Klavier zu behandeln, die sein gesamtes 
Klavieropus auszeichnet. Die einzelnen Sätze stehen 
unter einer latenten thematischen Einheit. (Vielleicht 
ist die motivische Fortspinnung an einzelnen Stellen 
nicht immer glücklich.) Im Ganzen aber fügt sich 
dieses sympathische Werk nahtlos. Es gibt in der 
Gegenwart nicht allzuviel Werke, die als wirklich 
„neue Klaviermusik“ anzusprechen sind. Wir müssen 
aber dankbar sein für jede Begegnung, die uns aus 
der Fülle der Möglichkeiten wertvolles Spielgut und 
Stoff zur Auseinandersetzung bietet. 


Franzpeter Goebels 


Strauss-Werkverzeichnis 


Zu dem von E. H. Mueller von Asow herausgegebenen 
„Thematischen Verzeichnis der Werke Richard 
Strauss’” ist nun die 2. Lieferung erschienen (Verlag 
L. Doblinger, Wien—Wiesbaden). Auch diese Lieferung 
zeichnet sich durch eine sorgfältige Vorarbeit des 
Herausgebers aus und bringt genaue Angaben über 
Ausgaben, Schallplatten, Aufführungen, Literatur 
usw. (vgl. dazu die Besprechung der ı. Lieferung in 
„Das Musikleben” 1955/56). Allerdings zeigt sich nun 
auch, daß eine solche umfassende Materialzusammen= 
stellung wohl kaum mehr unter dem Begriff „Themas 
tisches Verzeichnis” zu fassen ist, wenn etwa durch 
den vollständigen Abdruck einer Straussschen Ana= 
lyse zu der sinfonischen Fantasie „Aus Italien“ für 
dieses Werk zwölf Themen und Motive in Noten 
zitiert werden, während vom „Don Juan“ nicht mehr 
als die vier Anfangstakte zu finden sind. Es wird sich 
also in weiteren Lieferungen zeigen müssen, ob nicht 
die Übersichtlichkeit des Werkes unter einer solchen 
Ausweitung der Grenzen leidet. nl. 


Klaviersonaten von Wolfgang Jacobi 


ı Es ist sehr interessant: die (bei F. E. C. Leuckart, Mün- 
chen=Leipzig) erschienenen beiden Klaviersonaten 
Nr. 2 und 3 von Wolfgang Jacobi sind bereits 1936 
bzw. 1939 komponiert. Diese Tatsache ist deshalb 
bemerkenswert, weil sich bereits in diesen Werken die 
ganz persönliche, in sich klar ausgeprägte Note Wolf= 
gang Jacobis nicht anders äußert als in seinen letzten 
Schöpfungen, den wahrhaft klassisch zu nennenden 
Chorwerken und dem in diesem Zusammenhang be= 
sonders beziehungsvollen „Capriccio” für Klavier und 
Orchester. Das Kennzeichen des subtilen, mit aller 
Feinheit durchgeführten Satzes ist hier wie da als das 
Eigene und Wesentliche, Persönliche hervorzuheben. 
Als das Besondere ist aber zu vermerken, daß diese 


formvollendete Beherrschung von einem wohltuenden 
spielerischen Impuls getragen wird. Es ist kein Zufall, 
daß die zweite Sonate mit einer Toccata schließt, 


. einem lebhaften Ausspielen nach der flüssigen Beweg= 


lichkeit des scherzosen Mittelsatzes und dem inven= 
tionshaften Ausschwingen des Einleitungssatzes. Die- 
ses Merkmal einer ganz aus dem Geist des Instrus= 
ments und seiner in natürlichen Grenzen erfaßten 
Möglichkeiten geschöpften spielerischen Lust kenn- 
zeichnet auch die Dritte Sonate, bei der zwischen ein 
weitgespanntes Allegro und ein großräumiges Rondo= 
Finale ein beschaulichssicilianohafter Mittelsatz viel 
Ruhe und Schönheit ausströmt. Das Gefühl für das 
Maß, für die Gewachsenheit der Form und den the= 
matischen Einfall, der von einer delikaten Rhythmik 
unterstrichen wird, gibt den beiden ausgezeichneten 
Klaviersonaten etwas Klassisches aus dem Geiste 
Scarlattis oder Mozarts. Seien wir für solche Gaben 
dankbar! Insbesondere die Pianisten und die, die das 
Klavierspiel lehren und lernen. Allerdings: auf An- 
hieb sind sie nicht zu erobern. ev 


-NEUF BÜCHER 


Musikgeschichtliches 


Es ist ein entschiedenes Verdienst August Bickels, in 
seiner knappen, aber das Wichtigste klar heraus= 
stellenden Studie „Johann Christoph Vogel” auf das 
bedeutsame Schaffen dieses Komponisten hingewiesen 
zu haben, den Arthur Vogler (Halle 1914) bereits ein= 
gehend, aber zu stark als Epigonen Glucks und des 
gleichaltrigen Mozart charakterisiert hatte. Bickel tritt 
mit vollem Recht dafür ein, die Oper „Demophon”, 
die 1955 in Epinal einen triumphalen Erfolg hatte und 
auch auf Langspielplatten vorliegt, für die deutsche 
Bühne wiederzugewinnen, Aber auch Vogels sympho= 
nische und konzertante Musik (Fagott-Konzert) ver= 
diente entschieden eine Wiederbelebung (Verlag 
Glock & Lutz, Nürnberg). 


Die „Musikgeschichte. Werden und Entwicklung der 
abendländischen Tonkunst. Die Meister und ihre 
Werke“ (Leitners Studienhelfer, Wels, O.-Ö. und 
Wunsiedel, Ofr., Leitner & Co.) ist erstmalig um 1937 
erschienen und vom österreichischen Bundesminste= 
rium für Unterricht 1950 „zur Anschaffung für die 
Lehrerbüchereien an allen Schulen“ empfohlen wor= 
den. Bei genauer Durchsicht ergibt sich, daß das Buch 
dringend einer Überarbeitung bedarf, um dem heus= 
tigen Stand der Musikforschung zu entsprechen. Die 
Literaturübersicht nennt keines der seit 1937 erschie= 
nenen allgemeinen Musikgeschichtswerke und gibt nur 
in vier Fällen Literatur nach 1940 an. Die Zeittafel 
endet 1937. Man kann nicht umhin, seinem Befrem= 
den Ausdruck zu geben, daß ein so überholtes Buch 
amtlich empfohlen wird. M.v. A. 


Über die Orgel 


Die unstreitig beste, kurze Einführung in die Orgel- 
kunde ist wohl „Das Buch von der Orgel” von Hans 
Klotz, Auf dieser Schrift fußt auch die vorliegende, 
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besonders für Studierende der Kirchenmusik be= 
stimmte Einführung von Martin Lange („Kleine Orgel- 
kunde. Bau und Funktion der Orgel”), deren knapper, 
schlagwortartiger Text im Verein mit über hundert 
Abbildungen den Leser und Benützer zum eigenen 
Durchdenken des Stoffs anregen will. Sie erfüllt diesen 
Zweck in vorzüglicher Weise (Bärenreciter-Verlag, 
Kassel). H.K. 


Geschichte der Klaviermusik 


Von Walter Georgiis „Klaviermusik”, Geschichte der 
Musik zu zwei und vier Händen von den Anfängen 
bis zur Gegenwart, mit 329 Notenbeispielen und einer 
Zeittafel, ist die 3. umgearbeitete und erweiterte Auf= 
lage im Atlantis-Verlag erschienen, Das Buch von 
Georgii hat sich seit seinem ersten Erscheinen (19417) 
als Standardwerk einen festen Platz in der Bibliothek 
jedes Musikfreundes wie in den Seminaren der musi- 
kalischen Ausbildungsstätten erobert, so daß in einer 
Besprechung der neuen Auflage die Bekanntschaft mit 
den früheren vorausgesetzt werden darf. Die Vorzüge 
‘des Buches, das wissenschaftliche Gründlichkeit mit 
leichter Lesbarkeit und Anschaulichkeit verbindet, 
sind dieselben geblieben. Schade, daß neben der Musik 
für vier Hände und für eine Hand allein nicht auch 
die noch bedeutendere Literatur für zwei Klaviere mit= 
einbezogen werden konnte; dann gäbe das Buch eine 
vollständige Darstellung der gesamten Klavierliteratur, 
Vielleicht ist diese Erweiterung bei einer späteren 
Auflage möglich? Die Neubearbeitung betrifft be= 
sonders die nationalen Schulen in der Musik der 
Gegenwart. Auch da versucht Georgii mehr zu geben 
als nur einen „Catalogue raisonnd“, sondern urteilt 
nach seinem eigenen Empfinden, so daß die Wärme 
der Darstellung auch in diesen letzten Kapiteln nicht 


verlorengeht. Hermann Keller 


Die großen Interpreten 


"Jeweils ein 30 Seiten umfassendes Bändchen widmet 
Bernard Gavoty, Musikkritiker des „Figaro“, in flüs- 
siger, oft etwas zu geschmeidiger Sprache den großen 
Musikerpersönlichkeiten, unseres Jahrhunderts, so Ar= 
thur Rubinstein, Pablo Casals, Marcel Dupre, Herbert 
von Karajan und Samson Francois. Roger Hauert hat 
die Bändchen mit einer Fülle ausgezeichnet gelungener 
Fotoaufnahmen ausgestattet. Die Bändchen sind im 
Textlichen wie in den Illustrationen gewinnend, sehr 
persönlich, fast intim. Sie vermitteln auf diese Weise 
persönliche Eindrücke von den fünf Künstlernaturen, 
wenn sie auch letztlich einer menschlichen Begegnung, 
einer subjektiven Huldigung eher entsprechen als 
einer sachlichen Würdigung. 


Diese Reihe „Die großen Interpreten“ des R.-Kister= 
Verlages, Genf (Auslieferung für Deutschland Wilh. 
Limpert, Frankfurt), ist offensichtlich bemüht, Ver- 
treter der westlichen Musikwelt in größere Lebensnähe 
zu rücken, sie dem Alltag enger zu verbinden, was 
auch in mancher Hinsicht als gelungen bezeichnet 
werden kann. Der Musikkenner jedoch wird die Bänd- 
chen mit einem leisen Bedauern aus der Hand legen 
angesichts der vielen Möglichkeiten, die nicht genutzt 
wurden — und auch wohl nicht genutzt werden sollten. 


G.M. 


„Musik aus Wien” 


Alexander Witeschnik hat es unternommen, die „Ge= 
schichte einer Weltbezauberung”“ — wie der (ein wenig 
mißverständliche) Untertitel seines Buches lautet — 
zu schreiben. Seine im Verlag Kurt Desch, München, 
erschienene Neuauflage (um die es sich u. W. hier 
handelt) ist ganz dazu angetan, durch die sehr flüssige 
Darstellung diesem dankbaren Stoff neue Leser zuzu= 
führen, Als Zusammenfassung dessen, was bisher 
über Wien als Musikstadt geschrieben wurde, bringt 
sie freilich dem Fachmann kaum Neues. Dem Autor 
war es offenbar mehr darum zu tun, ein möglichst 
umfassendes Kulturbild dieser einzigartigen Musik= 
metropole zu geben, die so viele Komponisten und 
Künstler lebenslang in ihren Bann gezogen hat. Das 
ist ihm auch trefflich gelungen — sieht man von Einzel- 
heiten ab, die zu berichtigen wären, und von stellen= 
weise wohl doch allzu subjektiven “Urteilen. Wohl- 
tuend berührt jedenfalls angesichts solcher Stoffülle 
die Gründlichkeit, mit der sie der Verfasser bezwang; 
gut ausgewählte, charakteristishe Anekdoten und 
ergänzende Fußnoten tragen zudem neben ausgesucht 
schönem (z. T. noch kaum veröffentlichtem) Bild= 
material das ihre zur Abrundung bei. 

Türgen Völckers 


„Allgemeine Musiklehre” 


Die „Allgemeine Musiklehre” von Paul Söhner (Kösel- 
Verlag, München) erscheint mir von allen bisher 
erschienenen Werken gleichen Inhalts und Zweckes 
als das beste. Die Vollständigkeit in der Behandlung 
aller einschlägigen Gebiete der allgemeinen Musik= 
lehre, vor allem der elementaren Grundbegriffe, die 
Klarheit im Aufbau und in der Gliederung, die Formu= 
lierung auch sonst schwerverständlicher Teilgebiete 
in schlichter, klarer, leichtfaßlicher, verständlicher und 
gutgewählter Sprache, die Erklärungen der musika= 
lischen Fachausdrücke aus den fremden Sprachen 
(lat., franz., engl.) sind Vorzüge, die man sonst bei 
ähnlichen Werken vermißt. Musikalisch begabten 
Schülern und musikinteressierten Laien wird das Buch 
ein willkommener Führer sein, und auch für aus= 
übende Musiker dürfte es ein wertvolles Nachschlage= 
werk bedeuten. Ottomar Güntzel 


Welt der Oper 


Das Opernjahrbuch („Opera Annual“, John Calder 
Verlag, London) für 1955/56, von Harold Rosenthal 
herausgegeben, interessiert durch die Fülle des Ge= 
botenen, die Farbigkeit der Zusammenstellung und 
die Vielzahl der direkt und indirekt aufgeworfenen ' 
Probleme. Gegenüber der vorjährigen Ausgabe wurde 
ein neues Gebiet hinzugenommen: Essays über mo- 
derne und alte Musik und ihre Meister, Im vorliegen= 
den Band allerdings ist die Hälfte Mozart gewidmet. 
Berühmte internationale Mozartsänger, =regisseure 
und =dirigenten berichten mehr oder weniger persön= 
lich von ihren Erfahrungen und Begegnungen mit 
Mozart; hervorzuheben sind besonders die Abschnitte 
über Glyndebourne. Die Diskussion der modernen 
Opernmusik beschränkt sich auf einen Aufsatz über 
„Die Heilige von Bleecker-Street”. Sehr farbig ist der 
Überblick über das internationale Operngeschehen 


unserer Tage. Wir erfahren u. a., daß der Prozent- 
satz an deutschen und österreichischen Bühnenwerken 
an Covent Garden in London, dem Opernhaus, das 
nach englischer Ansicht den englischen Geschmack 
schlechtweg repräsentiert, fast volle 50 Prozent be= 
trägt. Einen in sich geschlossenen Teil nehmen die 
Berichte aus dem osteuropäischen Raum ein, die jedoch 
leider nur eine Aufzählung von Werken und Künst- 
lern geben und keine kritischen Aufschlüsse über 
Fragen des Bühnenlebens vermitteln. Österreich ist 
mit einem detaillierten Bericht über die technische 
Ausrüstung der Wiener Oper, Paris mit Auseinander- 
setzungen über die „grands spectacles Lehmann“ und 
die USA schließlich mit einer klugen Abhandlung 
von Hans Busch über den Opernaufschwung des 
Landes vertreten. Das Buch schließt mit einer Auf- 
stellung der Opernhäuser der Welt, ihrer Repertoires 
und ihrer künstlerischen Kräfte. M. 


Musikalisches Abendland 


Die neue „Musikgeschichte in der abendländischen 
Kultur“ von Hans Mersmann (Hans FE. Menck Verlag, 
Frankfurt/Main) beansprucht besonderes Interesse. 
Dies nicht allein des Verfassers wegen, sondern auch 
der gesamteuropäischen Sicht halber, die der Autor 
hier einer Erweiterung seiner Deutschen “Musik- 
geschichte von 1934 abgewonnen hat. Das überlieferte 
Bild der Entwicklung und ihrer entscheidenden natio- 
nalen Faktoren gewinnt aus dem Blickwinkel einer 
ebenso scharfsichtigen wie zu unbedingter Objektivi= 
tät gereiften Persönlichkeit doch manches neue Licht. 
Der Wille zur Unparteilichkeit — die Tugend dieses 
Buches — geht sogar bisweilen bis an die gefährliche 
Grenze, hinter der die Relativierung aller Werte be= 
ginnt. Aber glücklicherweise ist Mersmann ein Geist, 
der zur Musik nicht vornehmlich ein registrierendes, 
sondern ein temperamentbetontes Verhältnis hat. 
Mindestens ebenso stark wie seine Neigung zur küh= 
len Beobachtung ist seine Genugtuung am Erkennen. 


Dem Zusammenspiel dieser Wesenskomponenten ver= 
dankt das Buch eine Reihe wertvoller Aussagen. Dazu 
gehört: die energische Absage an den Fortschritts= 
begriff; die deutliche Determinierung des Zuständig= 
keitsbereichs der Musikwissenschaft; die wirklichkeits= 
gemäße Abstufung der schöpferischen Größenwerte; 
die Feststellung, daß kein Zwang zu der Annahme 
besteht, in der Neuen Musik die Basis einer neuen 
Epoche sehen zu müssen; die Vorbehaltsanmeldung 
gegen die substantielle Tragfähigkeit des Jazz und 
vieles mehr. Neben ausgezeichneten instruktiven 
Situationsskizzen, wie etwa „Die Geburt des Themas” 
oder „Das Erwachen des Menschen”, hinter denen der 
geistesgeschichtliche Hintergrund fast greifbar auf= 
leuchtet, finden sich freilich auch wieder Einzelheiten, 
die zum Widerspruch herausfordern, So die Behaup- 
tung, Wagner habe in München „der bürgerlichen 
Opposition“ weichen müssen, oder die Meinung, für 
Bruckner sei „Form nicht mehr Spannung wie für 
Beethoven, sondern Bindung”. Auch möchte “man, 
wenn Mersmann das Schönberg-Kapitel mit dem Satz 
beschließt: „Heute aber erscheint sein Werk als die 
allen, die auf ihn folgten, vorgelagerte große Höhe“, 
eingedenk des obigen Zitats betreffs der Neuen Musik 
als Basis einer neuen Epoche, anstatt „die auf ihn 
folgten“ besser und richtiger gelesen haben: „die ihm 


folgten“. Und im Sinne der hier zutage tretenden 
Problematik einer heute schon gewagten Historisie- 
rung durchaus noch gegenwärtig schwebender Ent- 
scheidungen hätte man sich im letzten Abschnitt der 
Darstellung auch noch eine andere Wahl und Rang= 
ordnung des als erwähnenswert Befundenen denken 
können. Aber das sind keine Einwände, die der Ver- 
dienstlichkeit des ganzes Werkes Abbruch zu tun ver- 
möchten. Walter Abendroth 


UNSERE NOTENBEILAGE 


Zwei „Lieder“ aus der Oper „König Hirsch“ von 
Hans Werner Henze: das erste aus dem zweiten Akt 
(„Als ich mit Vogelzungen”), von Checco gesungen, 
ist eine „Canzone” (das bedeutet im Italienischen 


, soviel wie „Lied“), strophisch gebaut, mit freien Varia- 


tionen in der Melodieführung; wir geben die erste 
Strophe wieder. — Das zweite Lied („Leg die Nacht 
schlafen”) aus dem dritten Akt spielt die Rolle eines 
Ritornells. Coltellino singt es, frei variiert, fünfmal, 
und als eine Art Reminiszenz bildet es den Abschluß 
der Oper. Begleitinstrument ist meist nur die Gitarre. 


Im Charakter sind beide Lieder grundverschieden. Das 
erste ist ein Monolog. Der Papagei, den er, Checco, 
ein Sohn des Waldes, wegen seiner bunten Farben 
liebt, ist entflohen, die „Windgeister“ haben ihn fort= 
getragen. Nun ruft er ihm nach, ihm, der ‚in die 
Träume erste Sehnsucht geschnitten“, um den Papagei 
wiederzubringen, „mußt dich nun drehn, Südwind, 
Nordwind, mußt. dich nun drehn”. — Ganz anders 
Coltellino. Wenn es hier etwas Vergleichbares über- 
haupt gibt, dann die Narrenlieder bei Shakespeare. 


Beide Lieder sind besonders charakteristisch für eine 
Eigenart dieser an künstlerischen Eindrücken so reichen 
Oper: für die Italianismen, die der deutsche Kompo= 
nist in seine Musik hat einfließen lassen. Italianismen, 
das heißt hier nicht Anregungen Aus der Welt Verdis 


‘oder Puccinis — diese würde man im „König Hirsch” 


vergebens suchen —, sondern der süditalienischen 
Volksmusik mit ihren Melismen, ihrer feinen, ans 
Orientalische anklingenden Chromatik und der wie 
improvisiert wirkenden Freiheit der Rhythmik. Man 
beachte auch die ungemein feine Dynamik dieser ganz 
neuartigen deutschen musikalischen Lyrik. W. 


Ein „Spitzenverband Internationaler Künstleragen= 
turen Deutschlands” (SPIAG) ist in Mannheim ge= 
gründet worden. Ihm gehören Bühnenvermittler, 
Filmmanager, die Konzertdirektionen und Artisten= 
vermittler an. Zum ı. Vorsitzenden wurde Lorenz 
K. W. Reich, Mannheim, gewählt. Der Spitzenverband 
will alle Fragen der Künstlervermittlung behandeln 
und entscheidend beim internationalen Künstleraus= 
tausch und bei der Erteilung einer Arbeitserlaubnis 
und Aufenthaltsgenehmigung ausländischer Künstler 
in der Bundesrepublik mitwirken. 


Der Deutsche Musikalienwirtschafts-Verband e. V. 
hält, wie alljährlich, im Verein mit dem Deutschen 
Musikverleger-Verband e. V., Bonn, vom 3. bis 
23. März 1957 einen Lehrgang auf Burg Steineck bei 
Bad Honnef ab. Namhafte Dozenten auf allen Ge= 
bieten der Musik sowie Vertreter der wichtigsten 
Musikinstrumenten=Firmen und des Musikinstrumen= 
ten-Handwerks haben sich in den Dienst der Aus= 
bildung der jungen Musikalienhändler gestellt. 
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DIE SCHALLPLATTE 


Zeitgenössische deutsche Musik 


Unter dem Schlagwort Musica nova hat die Deutsche 
Grammophon=Gesellschaft eine Schallplattenserie her= 
ausgegeben, die auf Grund ihrer sorgfältigen Aus= 
wahl und der technisch vorzüglichen Wiedergabe 
Anspruch auf höchste Beachtung auch in jenen Kreisen 
hat, denen die akustische Musikaufzeichnung nur 
wenig bedeutet. Von den bisher erschienenen Ver= 
öffentlichungen, die in Verbindung mit der Deutschen 
Sektion des Internationalen Musikrates ausgewählt 
wurden, sind als erste auf sechs Langspielplatten 
folgende Komponisten vertreten: Boris Blacher (Con= 
certante Musik für großes Orchester, op. 10; Zweites 
Klavierkonzert, op. 53), Joh. Nepomuk David (Violin- 
konzert), Hugo Distler (Auswahl aus dem Mörike- 
Chorliederbuch), Werner Egk (Französische Suite; La 
Tentation de St. Antoine), Karl Amadeus Hartmann 
(6. Symphonie), Kurt Hessenberg (Streichtrio, op. 48) 
und Philipp Jarnach (Streichquartett „Musik zum Ge= 
dächtnis der Einsamen“”). In diesem Jahr werden wei= 
tere sechs Langspielplatten, die ebenfalls in Sub- 
skription zu beziehen sind, die angefangene Serie 
ergänzen. Um eine gründliche Auseinandersetzung mit 
den Werken zu ermöglichen, werden zu jeder Platte 
die zugehörigen Studienpartituren mitgeliefert. Außer- 
dem erleichtern gründliche Erläuterungen die formale 
und stilistische Orientierung. Jede Jahresreihe ist in 
einer Leinenkassette untergebracht. 


Die Beschäftigung mit diesen anspruchsvollen Werken 
erfordert Ruhe und Zeit. Wer sich aber die Mühe 
macht, zum Beispiel mehrmals die variablen Metren 
in Blachers Klavierkonzert optisch aus der Partitur 
und akustisch von der Schallplatte zu studieren, dem 
wird das Kompositionsverfahren viel schneller klar, 
als wenn er sich nur auf den gelegentlichen Konzert= 
besuch verlassen kann. Auch bei Werner Egks „La 
Tentation“ dürfte die hinreißende Wiedergabe durch 
die Sopranistin Lilian Benningsen und das Koeckert= 
Quartett — dank der sehr sorgfältigen Aufnahme-= 
technik — wesentlich die Eigenart dieses Werkes 
erklären. Eine ausgezeichnete Interpretation von 21 
Sätzen aus Hugo Distlers „Mörike=Chorliederbuch” 
ist dem Norddeutschen Singkreis unter Gottfried 
Wolters zu danken. Die klangdynamische und rhyth- 
misch fein ziselierte Disziplin des Chors darf als vor- 
bildlich bezeichnet werden. Sorgfältig im Klanglichen, 
konzentriert auf intensive Stimmführung und klare 
formale Gliederung, interpretiert das Kehr-Trio Kurt 
Hessenbergs „Streichtrio, op. 48%. Die Komposition 
zählt zu den besten Arbeiten des Frankfurter Mei- 
sters. Eine musikalisch hervorstechende Leistung bietet 
Lukas David mit der Wiedergabe des „Violinkon= 
zertes” seines Vaters. Die Münchener Philharmoniker 
leitet Thomas Christian David. Die Aufnahme darf 
man als authentisch bezeichnen. Die größten Anfor= 
derungen an den aufmerksamen Hörer stellt die 6. Sin= 
fonie von Karl Amadeus Hartmann. Das spannungs= 
reiche Werk wirkt unter der faszinierenden Leitung 
von Ferenc Fricsay (RIAS=Symphonie=Orchester) 
überaus geschlossen. 


Als Ganzes erfüllt die Jahresserie 1956 vollauf die 
Erwartungen. Daß es sich bei allen Werken um bereits 
im Konzertsaal erprobte Musik handelt, deren Pro= 
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blematik eine lohnende Diskussionsbasis bietet, ist 
ebenso klar wie das deutliche Bemühen, jede einzelne 
Komposition in höchstmöglicher Sorgfalt auf die 
Platte zu bringen; dafür gebührt der Deutschen Gram- 
mophon-Gesellschaft besondere Anerkennung. Ob mit 
der getroffenen Auswahl allerdings ein wirklich 
typischer Querschnitt durch das weite Gebiet der 
Musica nova in Deutschland gegeben wird, kann erst 
nach weiteren Veröffentlichungen entschieden werden. 


Philips hat das Verdienst, in vorbildlicher Sorgfalt 
die wichtigsten Werke der Kammermusik des Schön= 
bergkreises auf zwei Langspielplatten festgehalten zu 
haben. Die erste dieser beiden 30-cm-Platten enthält 
Arnold Schönbergs Streichquartett Nr. 2 fis-Moll 
(op. 10) mit Sopran-Solo und das Streichquartett Nr. 3 
(op. 30). Die Wiedergabe besorgte mit der ihm stets 
nachgerühmten Genauigkeit das Juilliard-Streich= 
quartett. Das Sopransolo singt Uta Graf. Die Kom- 
positionen trennt ein Zeitabstand von über 20 Jahren; 
sie umfassen damit die musikalische Entwicklung 
Schönbergs zur klar ausgeprägten Zwölftontecnik. 
Auf der Rückseite der Plattentasche findet man eine 
sehr gute Einführung in die historischen Zusammen= 
hänge, so daß die Beschäftigung mit dieser Musik von 
Anfang an in richtige Bahnen gelenkt wird (A 011771). 


Die zweite Langspielplatte der Philips bringt zunächst 
Arnold Schönbergs Streichquartett Nr. 4 (op. 37) aus 
dem Jahre 1936. Es folgen dann „Fünf Sätze für 
Streichquartett” (op. 5) von Anton Webern; sie ent= 
standen 1909. Im Jahre 1910 schrieb Alban Berg sein 
Streichquartett op. 3. Dieses Werk, dessen vitale 
Musik in klassizistischer Formgebundenheit leichter 
faßbar ist als die Schreibweise v. Weberns, ergänzt 
und rundet das Bild der Wiener atonalen Schule in 
der Kammermusik ab. Das Juilliard-Streichquartett 
nimmt sich der Werke auch vom Stilistischen her 
intensiv an und bekräftigt seine hohe Spielqualität. 
Die technische Beschaffenheit der Platte ist absolut 
befriedigend (A 01178 L). 


Mit besonderer Freude werden viele Liebhaber zeit= 
genössicher Musik die Einspielung der ersten vier 
Streichquartette Bela Bartöks begrüßen. Columbia hat 
sie auf zwei Langspielplatten festgehalten. Die Wie= 
dergabe durch das Vegh-Quartett darf heute wohl 
als einigermaßen authentisch bezeichnet werden. 
Die Quartette Nr. 1ı und Nr. 2 stehen noch unter dem 
Eindruck der stilistischen Entwicklung; sie entstanden 
zwischen 1910 und 1917. Ihre klangliche Intensität 
wirkt sich in der Wiedergabe besonders nachdrücklich 
aus. Mit Hilfe der leicht erreichbaren Partituren ge= 
währt die Aufnahme genaueste Studien. Eine kurze 
Werkeinführung (in englischer Sprache) dient der 
flüchtigen Orientierung (33 CX 1245). Die Wiedergabe 
des 3. und des 4. Quartetts entspricht in der Klang= 
qualität den beiden vorhergehenden. Der unwesentlich 
erhöhte Rauschpegel an den Plattenenden stört in 
keiner Weise den Genuß. Bartök komponierte diese 
Werke in den Jahren 1927/28. Sie sind stilistisch we= 
sentlich eigenwilliger und kompromißloser als ihre 
Vorgänger. Die Interpretation des Ve&gh-Quartetts 
entspricht vollkommen diesem Stilwandel, der sich 
besonders in der Gegenüberstellung des 2. und des 
3. Quartetts zu erkennen gibt. Erstaunlich ist bei allen 
vier Quartetten die rhythmische Konsequenz in der 
Wiedergabe, die von den Ausführenden mit bewun= 
dernswerter Genauigkeit neben der klanglichen Sorg= 
falt beobachtet wurde (33 CX 1267). 


a 


Bei Decca interessieren insbesondere zwei Aufnah- 


men mit zeitgenössischer Musik: Ernest Bloch „Voice 


in the wilderness“, Sinfonische Dichtung mit obliga= 
tem Cello, und die Hebräische Rhapsodie für Cello 
und Orchester „Schelomo“. Die Wiedergabe der klang= 
lich und harmonisch fesselnden Werke ist technisch 
und musikalisch höchst befriedigend (LXT 5062). 


Mit .der „Sinfonia Orienta“ des Jugoslawen Josip 
Slavenski stellt Decca eine musikalische Besonderheit 
zur Diskussion, da. dieses höchst eigenartige Werk 
dem Hörer eine Fülle von melodischen und rhyth= 
mischen Überraschungen bereitet. Rumänische Solo= 
sänger und das Belgrader Philharmonische Orchester 
unter Zhika Zdravkovich geben der Aufführung ein- 


dringliche Wirkung (LXT 5057). Heil Böpere 


EESERLSCHREIBEN 


Kleinklaviere — warum nicht billiger? 


Die alljährlichen öffentlichen Veranstaltungen zum 
Tag der Hausmusik sind zwar ein erfreuliches Zeichen, 
aber in ihrer Breitenwirkung längst nicht so, wie es 
eigentlich wünschenswert wäre. Der Wert des Musi= 


.zierens als Heilfaktor gerade für unsere heutige Zeit 


ist noch nicht hinreichend erkannt. Als mit das bedeu= 
tendste Instrument der Hausmusik dürfte wohl bisher 
das Klavier gegolten haben. Es ist nicht allein dem Zeit- 
geist zum Opfer gefallen, sondern vielen Liebhabern 
dieses Instruments wird eine Anschaffung aus räum- 
lichen und finanziellen Gründen einfach unmöglich 
gemacht; aus ersterem Grunde dürfte die Anschaffung 
eines Flügels fast kaum noch in Frage kommen. Nun 
scheint mit den Kleinpianos wegen der Raumfrage eine 
gute Notlösung gefunden worden zu sein.. Damit 
bleibt aber der heutige Preis für ein solches Instrument 


als schier unüberwindliche Schwierigkeit für eine brei-\ 


tere. Käufermasse bestehen, die ganz wider Willen ihre 
musikalische Befriedigung passiv in Konservenmusik 
und Radio suchen muß, der Musiklehrernachwuchs 
schwindet, und — letzten Endes werden Sie es 
auch am Absatz Ihrer Noten spüren, von der kultu= 
rellen Seite ganz zu schweigen, ebenso wie von dem 
bereits erwähnten Heilfaktor ausübenden Musizierens. 
Sicher werden auch Sie sich schon darüber Ihre Ge-= 
danken gemacht haben; bei einiger Zusammenarbeit 
aller in Frage kommenden Stellen müßte sich ein neuer 
Weg finden lassen, da alle Musiktage und akademi= 
schen Zwiegespräche über die gegenwärtige Lage 
nicht hinwegtäuschen können. 


Nach meinem Dafürhalten liegt es beim Klavier ein= 
zig und allein am Preis des Instruments. Ein Klein- 
piano für derzeit rund 2000,— DM (dazu pro Klavier- 
stunde 5,— DM) ist eben für den Mittelständler von 
heute einfach unerschwinglich, selbst wenn er ein= 
sieht, daß alles heute 2-= bis 3fach so teuer wie früher 
ist, Es hilft auch nichts, wenn er weiß, daß ein gutes 
Radio auch schon seine 500,— DM kostet und’ lange 
nicht so lebensfähig ist wie ein Klavier. Wenn der 
Klavierpreis radikal gesenkt werden könnte, stünde 
es besser um unsere Musikerziehung, gäbe es wieder 
mehr Musiklehrer und — es würden wieder laufend 


mehr Noten gekauft. Es müßte eigentlich auch in Ihrem 
Interesse liegen, diese Schwierigkeit mit zu beseitigen. 
Es ist ja eine kaufmännische Binsenwahrheit, daß bei 
einem zu erwartenden größeren Umsatz (hier Klavier) 
eine Kostensenkung entsteht, die man ohne Qualitäts= 
minderung dem Käufer zukommen lassen kann, Ein 
weiteres Mittel wäre die Typenbeschränkung, nämlich 
dergestalt, daß verschiedene Herstellerfirmen neben 
ihren bisherigen Modellen einen Einheitstyp bauen, 
der von einer eigenen Vertriebsfirma verkauft wird. 
Sollte dieser Weg nicht möglich sein, könnten sich 
evtl. mehrere Musikverlegerfirmen einen solchen Kla- 
vierbau chartern und ein Instrument qualitativ und 
preislich so herausbringen, daß es mit einem gleich- 
zeitigen langfristigen Kreditsystem eine verstärkte 
Kauflust und damit auch eine weitere Kettenreak= 
tion, wie bereits besprochen, auslöst; noch deutlicher 
ausgedrückt, es müßte derzeit ein Instrument für nicht 
höher als 1500,— DM (Kleinpiano) greifbar sein. Wenn 
Sie die Sache genau betrachten, werden Sie kaum zu 
einer optimistischeren Beurteilung der Lage kommen 
und sich auf die Dauer nicht den Gegebenheiten ver- 


schließen können. Gottfried Herbelßheimer 


Preise und Wettbewerbe 


Die Stadt Stuttgart hat einen Förderungspreis von 
3000 DM für junge Komponisten ernster Musik ge= 
stiftet. 


Zu Ehren Pablo Casals soll im Juni dieses Jahres in 


Paris ein Internationaler Cellistenwettbewerb statt-= 
finden. Als Teilnehmer werden Cellisten der Jahrgänge 
1925 bis 1941 zugelassen, Anmeldungen nimmt das 
Secretariat General du Concours Pablo Casals (46 Rue 
Molitor, Paris 16e) entgegen. 


In der zweiten Septemberhälfte 1957 soll in Lüttich 
ein Internationaler Wettbewerb für Geigenbau statt- 
finden. Namhafte Akustiker, Instrumentalisten und 
Geigenbauer bilden die Jury. Der erste Preis beträgt 
135 000 belg. Fr. 1954 nahmen 35 Geigenbauer aus 
ı4 Ländern, davon sechs allein aus Deutschland, an 
dem Wettbewerb teil. 


Der dritte Internationale Wieniawski=-Violin-Wett- 
bewerb, an dem Geiger aller Nationalitäten, die nicht 
älter als 33 Jahre sind, teilnehmen können, wird vom 
1. bis 15. Dezember 1957 in Poznan (Polen) statt= 
finden. Auskunft über die Wettbewerbsbedingungen 
erteilt das Polnische Informationsbüro (Berlin W 15, 
Schlüterstraße 42). 


Wien sucht eine neue Form der Operette, die an die 
alten Traditionen des Wiener Singspiels anknüpft und 
die Überleitung zu einem „Österreichischen Musical” 
bilden kann. Für Operettenkomponisten, die hier neue 
Wege zeigen können, haben die Verwaltung der öster= 
reichischen Bundestheater und die Wiener Volksoper 
einen Hauptpreis von 100 000 Schilling (16 000 Mark) 
und zwei Preise zu je 25 ooo Schilling ausgesetzt. 


Der Hochschulwettbewerb 1957 findet Ende Juni oder 
Anfang Juli in Köln statt und umfaßt die Fächer Solo= 
gesang, Violoncello, Oboe und Klarinette. 

Das Kultur-Budget der UNESCO wurde um eine Mil- 
lion Dollar erhöht. 

In dem Aufsatz „Rundfunk auf Talentsuche” („NZ 
für Musik“, November 1956) ist zu berichten, daß der 
in Bozen preisgekrönte Gotthard Kronstein öster= 
reichischer Staatsangehörigkeit ist. 
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CHRONIK der »NZ für Musik« 


England 


BBC gibt bekannt, daß von September 1957 an Sir 
Malcolm Sargent die Leitung des BBC-Symphonie= 
Orchesters niederlegen wird, um sich‘ seinen Gast= 
verpflichtungen zu widmen. Er wird weiterhin Diri= 
gent der Promenadenkonzerte bleiben. Der augen- 
blickliche Dirigent des Symphonieorchesters der Stadt 
Birmingham, Rudolf Schwarz, ist zu seinem Nachfolger 
ernannt worden. Schwarz wirkte früher an den Opern= 
häusern in Dessau und Karlsruhe. 

Die Stadt Liverpool kündigt an, daß mit Wirkung vom 
September 1957 John Pritchard, der bisherige zweite 
Dirigent des städtischen Orchesters, das Amt des 
Musikdirektors übernehmen wird. 


Die Glyndebourne Oper gab unter ihren Dirigenten 
Vittorio Gui und John Pritchard Gastspiele in Liver= 
pool. 

Die Britische Sektion der ISCM (ICA) hat ein um-= 
fangreiches Programm angekündigt, das Werke von 
Strawinsky, Boulez, Messiaen, Schönberg, Bartök, 
Sessions, Fricker, u. a. sowie Luigi Nonos „Incontri” 
und Hans Werner Henzes „Concerto pour il Marigny” 
bringen wird. 

Max Rostal wird mit dem BBC-Orchester unter Lei 
tung von Clarence Raybould die Fantasia Concertante 
für Violine und Streicher von Mätyas Seiber zur Auf= 
führung bringen. 

Das Klavierkonzert von Michael Tippett, ein Auftrag 
der Stadt Birmingham, wurde von dem englischen 
Pianisten Louis Kentner in Birmingham zur Urauf= 
führung gebracht. 

Hans Schmidt-Isserstedt hat soeben eine Tournee 
durch Australien erfolgreich beendet, in deren Verlauf 
er Carl Orffs „Carmina burana”, Fortners „Capriccio 
und Finale” sowie Werke von Franco Donati und 
Purcell dirigierte. 

George Szell wird die amerikanische Erstaufführung 
von Franco Donatis Concertino für Solopauken, Strei= 
cher und Blechbläser in Cleveland dirigieren. Die ita= 
lienische Erstaufführung von Donatis Divertimento 
für Violine und Orchester spielt Ricardo Brengola, 
Violine, unter der Leitung von Atarulfo Argenta. 


Verschiedene Opern stehen in Neuinszenierungen auf 
dem Programm der Covent-Garden-Oper in London, 
so u. a. „Jenufa” von Janäcek, „Die Meistersinger” 
von Wagner, „Les Troyens” von Berlioz, und „The 
Midsummer Marriage” von, Tippett. Das Ballett- 
programm kündigt Bartöks „The Miraculous Man= 
darin“, Searles „Noctambules” und Strawinskys 
„Feuervogel” an. Die Sadler’s-Wells-Oper brachte 
„Martha“ in neuer Inszenierung und bereitet „The 
Moon and Sixpence”, eine Oper von John Gardner, 
zur Aufführung vor. 

Auf ihrer kurzen Konzerttournee durch Europa spielte 
die englische Pianistin Margaret Kitchin in Zürich 
Henzes „Concerto pour il Marigny“ und das Klavier- 
konzert von Fartein Valen. Ihre Programme umfaßten 
außerdem Werke von Schönberg, Webern, Humphrey 
Searle, Don Banks, Elliot Carter, Peter Racine Fricker 
und Franco Donati. Die Künstlerin gab auch ein Kon= 
zert bei Radio Frankfurt, bei dem sie das Konzert 
Nr. 2 von Raymond Chevreuille zu Gehör brachte. 


Neue Musik in der DDR 


Das Konzertprogramm der Dresdener Staatsoper 
bringt neben Werken von Beethoven, Bruckner, Tschai= 


42 


kowsky, Ravel, Dvofak u. a. die Sinfonischen Phanta= 
sien von Martinu und die Stadtpfeifermusik von Mo= 
haupt. Die Staatskapelle Dresden steht unter der 
Leitung von Lovro von Matacic. 


Die Stadt Crimmitschau in Sachsen sieht für den Kon= 
zertwinter 1956/57 sechs Sinfoniekonzerte vor,in denen 
an neuen Werken unter Leitung von Joachim=Dietrich 
Link zu hören sein wird: Bartöks Sonate für zwei Kla= 
viere und Schlagzeug, Hindemiths vier Orchesterlieder 
aus dem „Marienleben“ sowie sämtliche Sonaten für 
Blasinstrumente und Klavier, Janäleks Lachische 
Tänze, Kodälys Tänze aus Galanta und Schostako= 
witschs Violinkonzert. „Die Kluge“ von Carl Orff steht 
auf dem Programm der Oper. 


Das Staatstheater in Cottbus veranstaltet acht Sin= 
foniekonzerte, die außer Orchesterwerke von Beet= 
hoven, Haydn, Händel, Mozart, Strauss u. a. auch 
Werke Neuer Musik zur Aufführung bringen. So sind 
u. a. vorgesehen: Kodäly: Hary-Janos=Suite; Köchan: 
Konzert für Violine und Orchester; Gotavac: Sinfo= 
nischer Kolo; Gerster: Festliche Toccata; Hindemith: 
Cellokonzert. 

Werke von Hindemith, Bartök, Prokofieff, Honegger 
und Röttger sind als moderne Beiträge in dem Kon= 
zertprogramm des Landestheaters Dessau vertreten. 
Das Orchester musiziert unter Leitung von Heinz 
Röttger. 

In den Philharmonischen Konzerten der Dresdener 
Philharmonie (Leitung Heinz Bongartz) sind Kompo= 
sitionen von Bartök, F. Malige, Höller, F. Martin, 
Gerster und Butting zu hören. Im ganzen sind zehn 
Konzerte geplant. 

Das Städtische Orchester Erfurt gibt ein Konzert, in 
dem Ottmar Gersters Festliche Toccata neben Hinde= 
miths Mathis-Sinfonie aufgeführt wird. Das Orchester 
steht unter der vorläufigen Leitung von Walter König. 
Der neue, noch nicht namentlich bekannte Oberleiter 
des Städtischen Orchesters wird sich mit einem beson= 
deren Konzertprogramm im Februar 1957 vorstellen. 


Rolf Hempels Rondo für Orchester wird als Urauf= 
führung vom Städtischen Orchester Greiz unter Lei- 
tung von Gerhard Friedrich gespielt werden. Ferner 
bringt das Orchester Kurt Weills Suite aus der Drei= 
groschen-Oper und Orffs Carmina burana zur Auf= 
führung. 


Die Fantasie für Violine und Orchester von Eugen 
Suchon wird als deutsche Erstaufführung vom Städti- 
schen Orchester der Karl-Marx-Stadt zur Aufführung 
gebracht werden. 


Unter Gerhard Bremsteller veranstaltet das Orchester 
der Städtischen Bühnen Magdeburg zehn Sinfonie= 
konzerte, in denen Werke von Schostakowitsch, Pro= 
kofieff, Kodäaly (Psalmus hungaricus), Ravel, Atter= 
berg, Haas, Kaslik, Sutermeister (Cellokonzert) u. a. 
zu hören sind. 


Neben Werken von Bartök und Schostakowitsch kün= 
digt das Städtische Orchester Plauen die Urauffüh= 
rung der Toccata maestosa von Georg Trexler an. Die 
Leitung des Orchesters hat Walter Stoschek. 


Acht Sinfoniekonzerte wird die Mecklenburgische 
Staatskapelle Schwerin in diesem Winter geben. Auf 
dem Konzertplan finden sich u. a. Egks „Französische 
Suite“, J. N. Davids Variationen über ein Thema von 
Bach, Martinus 6. Sinfonie. 


Das Städtische Berliner Sinfonie-Orchester hat auf 
seinem Konzertprogramm die Sinfonischen Metamor= 
phosen von Hindemith, Saudades do Brazil von Mil: 
haud, El Salon Mexico von Copland, das Violinkonzert 
von Bartök u. a, angekündigt. Ferner sind die'Sym- 
phonie liturgique von Honegger und die Canti di 
prigionia von Dallapiccola zu hören. Das Orchester 
steht unter der Leitung von Hermann Hildebrandt, 
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Stockholm 


Hilding Rosenberg, eine der markantesten Gestalten 
im zeitgenössischen Musikschaffen Schwedens ist der 
Komponist der Oper „Das Portrait“ (nach Gogol), die 
in der Königlichen Oper begeistert aufgenommen 
wurde. Der Komponist charakterisiert die Hauptrollen 
durch prägnante, z.T. volksliedhafte Motive, gibt dem 
Werk durch Verwendung von Leitmotiven einen ein- 
heitlichen Charakter und hält trotz des häufigen 
Szenenwechsels (12 Bilder) die dramatische Spannung. 


In Konsertföreningens Symphoniekonzerten brachte 
Hans Schmidt=Isserstedt die Symphonischen Tänze von 
Hindemith mit größtem Erfolg. Weniger überzeugend 
war das Violinkonzert von Schostakowitsch, obwohl 
es von Manouk Parikian glänzend gespielt wurde. Im 
2. Cellokonzert von Prokofieff konnten einzelne 'bril= 
lante Partien nicht darüber hinwegtäuschen, daß der 
musikalische Gehalt recht dürftig und das Werk viel 
‘“ zu lang ist. Der Höhepunkt der Schmidt=Isserstedt= 
Konzerte war ein Mozartabend mit Margareta Hallin 
als berufener Mozartsängerin. 


Brahms war mit seinen beiden Klavierkonzerten ver= 
treten, die von Friedrich Wührer, resp. von Arthur 
Rubinstein meisterhaft gespielt wurden. Von Käbi 
Laretei bekam man mit Beethovens G=Dur=Klavier= 
konzert einen günstigen Eindruck. Von den Solisten 
sei vor allem Szigeti erwähnt, der in der Jakobskirche 
drei Solosuiten von Bach spielte. Das ausgezeichnete 
Südwestdeutsche Kammerorchester miusizierte unter 
F. Tilegant ein Programm von Bach bis Hindemith. 


"Armin Klinger 
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Im Zeichen Mozarts und Schumanns 
Musikfest in Jena 


Es bedeutete ein Wagnis, in einer Stadt wie Jena ein 
Musikfest mit acht Konzerten innerhalb von zwei 
Wochen durchzuführen. Der Erfolg jedoch überzeugte 
alle Zweifler. 


Einen glanzvollen Auftakt der Festtage bildete das 
Schumann-Konzert des Sinfonieorchesters Jena. Prof. 
Bernhard Günther, Berlin, spielte das Cellokonzert 
mit gutem Einfühlungsvermögen. Eine Steigerung des 
Programms bedeutete das Klavierkonzert, das der 
hochbegabte Dieter Zechlin, Berlin, vortrug. Zum 
Schluß erklang die 4. Sinfonie unter GMD Hergert. 


Ein Liederabend mit Löre Fischer, München, brachte 
Eichendorff-Lieder von Schumann, das „Heitere Her= 
barium“ von Franz Salmhofer und Lieder von Richard 
Strauss. Mozart war ein Chorkonzert gewidmet, in 
dem man Philine Fischer, Lotte Wolf-Matthäus, Rolf 
Aprek iind Otto Siegl als Gesangssolisten, den Kon= 
zertchor Jena, den Chor des Instituts für Musik-= 
erziehung und das Sinfonieorchester Jena unter GMD 
Hergert hörte. Das „Volkstümliche Sonntagskonzert” 
des Rundfunksenders Weimar sprach mit Chorliedern, 
Kammer- und ÖOrchestermusik sowie Werken für 
Volksinstrumente gut an. Der Bach-Chor Eisenach 
(Leitung: Prof. E. Mauersberger), das Sinfonieorche= 
ster Jena (Leitung: GMD Hergert), das Kammer- 
orchester der HM Weimar (Leitung: Prof. E. Ehlers) 
und die Instrumentalgruppe des Ensembles des Freien 
Deutschen Gewerkschaftsbundes zeigten in vorbild= 
lichen Wiedergaben volkstümliche Werke von Beet= 
hoven, Mozart, Schumann u. a. 


In einer Kammermusikveranstaltung brachte das 
Streichquartett der Deutschen Staatsoper, Berlin, 

Werke von Grieg, Mozart und Schostakowitsch ein= 
“ drucksvoll zu Gehör. Ein Höhepunkt der Musiktage 
war die Aufführung des Oratoriums „Das Paradies 


und die Peri” (Leitung: KMD Walter Schönheit). Mit 
einem Konzert des Sinfonieorchesters Jena unter Lei- 
tung von GMD Gerhard Pflüger, Leipzig, als Gast= 
dirigent klangen die Musiktage aus. 

Georg Brieger 


Ausstellung in der Pariser Bibliotheque Nationale 


Die Mozartausstellung („Mozart en France”) würdigt 
in erster Linie die in Frankreich verbrachten Lebens= 
abschnitte des Komponisten (Juni 1763 bis April 1764, 
Mai bis August 1766, März bis September 1778). 
Unter den zahlreichen ausgestellten Originaldokumen= 
ten aus französischen Sammlungen befindet sich die 
Erstausgabe des ersten Werkes von Mozart, das ge= 
stochen wurde, die „Sonates pour le clavecin”, die er 
im Alter von sieben Jahren schrieb und der Tochter 
Louis XV., Madame Victoire, zueignete, ferner die für 
Aloysia Weber verfaßte Arie „Non so d’onde viene”. 
Im Ausgabenbuch „Menus Plaisirs” von Louis XV. 
kann man entdecken: „Sieur Mozart la somme de 1200 
livres pour avoir fait executer de la musique par ses 
enfants en presence de la famille royale”. Zu sehen 
ist das Plakat, mit dem das von Wolfgang (neun Jahre) 
und Nannerl (14 Jahre) in Dijon am 18. Juli 1766 ge= 
gebene Konzert angekündigt wurde. Eintrittspreis: 
drei Livres. In einer Vitrine befindet sich das am 
6. 11. 1787 zum Text vom Hoelty verfaßte Lied „Das 
Traumbild” für Gesang und Klavierbegleitung, das 
Mozart seinem Freunde Gottfried von Jaquim sandte, 
der es dann 1803 in Wien bei Cappi unter seinem 
eigenen Namen veröffentlichte. Ein Kuriosum stellt 
das Originaltextbuch der Oper „Les Mysteres d’Isis“ 
dar, die am 25. Thermidor des Jahres 9 (23. August 
1801). in Paris erstaufgeführt wurde. Der Direktor der 
Oper, Morel, verfaßte es; die Musik hatte der Tscheche 
Lachnith „arrangiert“. Außer Teilen von „Don Juan” 
und „Figaros Hochzeit“ enthielt dieses Monstrum 
Bruchstücke aus Haydnschen Sinfonien und Arien. Das 
von Spöttern als „Les miseres d’ici“ (das hiesige Elend) 
bewitzelte Sammelsurium erlebte bis 1827 nicht weni= 
ger als 134 Aufführungen. Wie schwierig Mozarts 
Sinfonien galten, entnehmen wir einer in der Musik= 
zeitschrift „Les Tablettes de Polymnie” im Mai 1810 
veröffentlichten Kritik. Hier heißt es: „Mozarts Sin- 
fonie in C ist so reich an Harmonien, die Effekte sind 
so kompliziert, daß man nur mit einer ermüdenden 
Aufmerksamkeit der Musik folgen, Einzelheiten wahr- 
nehmen und sich eine Vorstellung von der Fülle der 
Bilder machen kann, die der Tondichter gestalten 
wollte. Die Fuge, mit der diese Sinfonie endet, wurde 
nur von einer sehr kleinen Anzahl von Kennern ver= 
standen...” 


Unter den Bildern und Zeichnungen befindet sich eine 
dem Louvre gehörende, kaum bekannte Skizze von 
Ingres: „Apollo krönt Gluck und Mozart“. Der den 
Komponisten tief verehrende und bewundernde 
Künstler hatte Mozart gern mit Raffaello verglichen. 
Der Archivar der Biblioth&que Nationale, Lasure, hat 
auf den starken Einfluß aufmerksam gemacht, den 
Baron Grimm stets auf Mozart ausgeübt hat. Er, der 
die Familie Mozart am französischen Königshof ein= 
führte, habe später Mozart so ‚schlecht und einseitig 
beraten und habe durch seine, das gesellschaftliche und 
künstlerische Pariser Leben verzerrenden Urteile sowie 
durch entmutigende Bemerkungen eine wahre Wand 
zwischen dem Tondichter und dem Lande aufgerichtet, 
das Mozart zu erobern wünschte. Trotz der tiefen 
Enttäuschung, ausgelöst durch den Mißerfolg der 1778 
unternommenen Reise, träumte Mozart (Brief vom 
17. 8. 1782) davon, mit seiner Frau sich abermals nach 
Paris zu begeben. Am 28. Februar 1778 äußerte er 
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bezüglich seiner Sonaten (KV. 301—306): „Ich möchte 
sie lieber in Paris drucken lassen, denn die dortigen 
Stecher sind zufrieden, Neues zu erhalten, und zahlen 
gut.” Tatsächlich sind es die besonders schön gestoche= 
nen Ausgaben seiner Werke gewesen, die in Frankreich 
die Anerkennung Mozarts herbeigeführt haben, noch 
ehe seine Opern zur' Aufführung kamen. 

Edgard Schall 


Kopenhagen 


Charlottenborg Schloß — die Kunstakademie im Her= 
zen Kopenhagens, in der Thorvaldsen seine Ehren= 
wohnung hatte, erlebte unter dem Protektorat des 
Königs eine Gluck-Renaissance. 1749 spielte hier Min= 
gottis Opernensemble unter Gluck; zur Festauffüh- 
rung anläßlich der Geburt des Kronprinzen (des späte= 
ren Christian VII.) komponierte Gluck „La Contesa 
dei Numi“. Kapellmeister Syerre Forchhammer hat in 
der Klg. Bibliothek das Manuskript entdeckt und zu= 
sammen mit Pergolesis „ServaPadrona” sehr gelungen 
aufgeführt; bei schönem Wetter im Schloßhof, bei 
schlechtem im Rittersaal. Die Besucher waren von der 
exklusiven Stimmung und Ausführung entzückt. 


Das spanische Jose-Greco=Ballett kam nach vierjäh= 
riger Amerika-Tournee zurück. Zwei Neger-Sänger, 
Marian Anderson und Todd Duncan, füllen ständig 
die Säle. Beide meistern klassische wie moderne Lieder, 
doch sind sie in ihren Negro-Spirituals souverän. 


Die Bachvirtuosin Rosalyn Tureck spielte in vier Kon= 
zerten u. a. Bachs acht Klavierkonzerte, vom Colle= 
gium musicum begleitet. Frau Tureck erreichte wun= 
derbare dynamische und rhythmische Wirkungen. 


Salzburg Marionetten-Theater unter Prof. Anton 
Aicher gab Mozarts „Zauberflöte“ mit Musik von den 
Festspielen 1952. Es war nett, lustig und wirkte als 
ausgesprochenes Puppentheater. Das Kgl. Ballett gab 
ein zweimonatiges Gastspiel in Amerika. Zur gleichen 
Zeit konnte sich die Kgl. Bühne des Gastspiels des 
New York City Balletts erfreuen. Alma Heiberg 


Festwoche in Mühlhausen 


, Mühlhausen in Thüringen beging in festlicher Weise 


die 700. Wiederkehr des Tages der Burgzerstörung 
und der damit errungenen Selbständigkeit. Ein Höhe= 
punkt dieser Festwoche war die Aufführung der Hohen 
Messe in h=Moll von Bach in der Kirche St. Nikolai 
durch den Mühlhäuser Bachchor und das Kultur- 
orchester unter Leitung von KMD Heinz Sawade. Von 
vielen auswärtigen Besuchern dieser Aufführung 
wurde bestätigt, daß der Bachchor zu den besten 
Chören der DDR zählt. Die Solisten waren Erna 
Lehmann, Sopran, Mühlhausen; Gerda Schriever, Alt, 
Leipzig; Hans Decker, Tenor, Mühlhausen; Erich 
Hiersche, Baß, Leipzig; am Cembalo saß Helmut 
Gleim, Halle/Saale. Nach dem zart verklingenden 
Schlußchor „Donna nobis pacem” verharrten alle Zu= 
hörer, welche die akustisch hervorragend geeignete 
Nikolaikirche bis auf den letzten Platz füllten, 
minutenlang in dankbarer Ergriffenheit. 


Nach längeren Verhandlungen mit dem Amt für 
Denkmalspflege begannen kürzlich in Mühlhausen in 
Thüringen die Erneuerungsarbeiten an der Bachkirche 
Divi Blasii und die Erneuerung der Orgel. Die neue 
Orgel soll nach der Original=Disposition, von Johann 
Sebastian Bach während seines Wirkens an dieser 
Kirche selbst ausgearbeitet, gebaut werden; sie wird 
somit das einzigartige Beispiel eines für die Pflege 
der Bach=Tradition ideal geeigneten Instrumentes dar= 
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stellen. Gelegentlich des Bachfestes in Lüneburg, an 
dem auch eine Delegation aus unserer Stadt, be= 
stehend aus KMD Sawade, Herrn Sünder vom Rat der 
Stadt und der Musikpädagoge und Komponist Dr. 
Zeilinger, teilnahm, wurde festgelegt, daß die Neue 
Bachgesellschaft den feierlichen Einweihungsakt von 
Kirche und Orgel, der wahrscheinlich im Herbst 1957 
stattfinden dürfte, in ihre Patenschaft übernimmt. 
Diese Tage sollen, ebenso, wie das für 1959 unserer 
Stadt zugesagte Bachfest, der gesamten Mitglied= 
schaft der Bachgesellschaft bekannt gemacht werden, 
außerdem wird sich das gesamte Kuratorium dazu 
vollzählig einfinden. Dr. Zeilinger sprach namens der 
Mühlhäuser Delegation in Lüneburg schon jetzt die 
Einladung zu beiden Veranstaltungen aus, die von 
der Versammlung angenommen wurde. Mühlhausen 
hat eine solche Fülle eigentümlicher Veranstaltungen 
zu bieten, daß es ein Bachfest ausgestalten kann. 
In Lüneburg trat weiterhin klar in Erscheinung, daß 
unsere Stadt durch ihre Tradition als Pflegestätte 
bester Kirchenmusik und allein durch & Burck, Eccard 
und die beiden Ahle dem Bachfest 1959 etwas zu 
bieten haben wird, was über den Rahmen der seit= 
herigen Feste hinaus von mehr als nur historischem 
Interesse sein dürfte! F.Wilh. Lucks 


Schweiz 


Nach Baden, Lausanne und Grenchen ist nun auch 
Schaffhausen zu einem neuen Theater gekommen. 
Das baufällige alte Haus wurde innen und außen 
völlig umgestaltet, präsentiert sich in einem zeitge= 
mäßen Stil, ist technisch vortrefflich ausgerüstet und 
befriedigt auch akustisch. Als Festaufführung des Er= 
öffnungstages, am ı3. Oktober 1956, wurde die 
„Orestie” von Aeschylos in der Darstellung des Zür= 
cher Schauspielhauses geboten; als erste Oper er= 
klang „Die Zauberflöte” von Mozart, dargebracht vom 
Basler Stadttheater. 


Die National Artists Corporation, die Betreuerin der 
Amerika-Tournee 1956 der Wiener Philharmoniker, 
unterhandelt mit dem Dirigenten Ernest Ansermet 
und dem von ihm 1918 ins Leben gerufenen, die ganze 
Welschschweiz, eingeschlossen den Landessender Sot= 
tens, bespielenden Orchestre de la Suisse Romande 
wegen einer USA-=Reise in der Saison 1957/58. 


Der von Werner Heim geleitete St.-Galler Kammer-= 

chor ist aufgefordert worden, Wladimir Vogels Ora= 

torium „Untergang der Stadt Wagadu dur die Eitel= 

keit“ im Rahmen der Wiener Festwochen 1957 aufzu= 

führen. Vogel ist gebürtiger Russe, lebt aber schon 

a im Tessin, in Ascona, und ist Schweizer gewor= 
en. 


Bei der Schumann=Feier der Studentenschaft der Uni= 
versität Zürich und der Gesellschaft der Musik= 
freunde Braunwald hielt Dr. Karl H. Wörner, Mainz, 
die Gedenkrede. H.E. 


Neue Werke von Schweizer Komponisten 


Uraufführungen der Oratorien „Der Welten Schrei” 
und „Nicolas von Flüe“ von Arthur Honegger, des 
Te Deum von Richard Flury, des Oratoriums „Mi= 
chelangelo“ von Hans Haug — das sind für den ge= 
mischten Chor einer Kleinstadt wie Solothurn 
bedeutsame Leistungen innerhalb des letzten Viertel- 
jahrhunderts. Es lag darum durchaus in der Linie des 
Caecilienvereins dieser Stadt, für sein ı25jähriges Be=- 
stehen ein Werk in Auftrag zu geben. Man brauchte 
nicht weitherum zu suchen, steht doch dem Chor seit 
einem Jahrdutzend in Albert Jenny ein gewiegter 
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Komponist vor, der die Aufgabe, eine umfassende 
Schöpfung auszuarbeiten, gerne übernommen hat. 
Sein Oratorium „Dem unbekannten Gott“ ist weder 
zeit= noch ortgebunden. Der junge Solothurner Lyriker 
Herbert Meier hat dem Komponisten eine Dichtung 
vorgelegt, die mitten in die Probleme unserer Tage 
hineinführt. Meiers Sprache ist poetisch, doch zeitnah, 
sie kommt in ihrer klaren dreiteiligen Gliederung dem 
Komponisten sehr entgegen. Jenny hat für sein Werk 
einen großen Apparat aufgeboten, verliert sich jedoch 
nicht im Äußerlichen; seine Tonsprache, vielleicht nicht 
sehr originell, ist immer sinngemäß, rhythmisch ein- 
prägsam, melodisch bestimmt und harmonisch kühn. 
Bei gut fünfviertelstündiger Dauer vermag das groß- 
zügig gestaltete Werk stark zu fesseln. Unter Albert 
Jennys Leitung erfuhr es eine authentische Wieder- 
gabe. Der verstärkte Caecilienverein, das Orchester 
des Schweizerischen Radioorchesters Beromünster, 
ferner unter den Solisten die Brüsseler Sopranistin 
Renee Defraiteuer, die Berner Altistin Sibylle Krump= 
holz und der Zürcher Baritonist Werner Ernst gaben 
ihr Bestes und begegneten erfreulichem Widerhall. 


In einer musikalischen Gedenkfeier des Caecilienver- 
eins waren Werke von Casimir Meister, Hans Huber, 
‘ Richard Flury, Arthur Honegger und Albert Jenny zu 
hören gewesen, Komponisten, die mit Solothurn auf 
besondere Weise verbunden waren oder noch sind. 
Eine Ausstellung und eine Gedenkschrift ergänzten das 
reichhaltige Festprogramm der Solothurner Caecilianer. 


Beste Schweizer Komponistennamen waren auf dem 
2. Konzert des Basler Kammerorchesters vertreten. Es 
bot Arthur Honeggers selten gespieltes Mouvement 
symphonique Nr. 3, Othmar Schoecks anspruchsvollen 
“ Soprangesang nach Eduard Mörikes „Besuch in Urach”, 
op. 62, herrlich gesungen von der Kölner Sopranistin 
Agnes Giebel, Frank Martins „Etudes pour orchestre 
ä cordes” und Willy Burkhards vielleicht heiterste 
Komposition „Piccola Sinfonia giocosa“. Frank Mar-= 
tins Etüden für Streichorchester erklangen in Urauf= 
führung; sie sind nach des Autors eigenem Zeugnis 
als ein Werk der Entspannung im Anschluß an jenes 
Werk der Hochspannung, seine Shakespeare=Oper 
„Der Sturm” zu werten. Man spürt dem Komponisten 
die Musizierlust in jedem Takt des Stückes an, das 
ohne jede Problematik und dennoch voller Bedeutung 
ist; es läßt die Meisterhand erkennen, die Technisches 
zu vergeistigen und Schweres leicht zu machen ver= 
steht. Das Werk ist Paul Sacher gewidmet; er hat es 
sich ganz zu eigen gemacht und dem anwesenden 
Komponisten zu einem großen Erfolg verholfen. 


Hans Ehinger 


Orgeltagung in Freising 


Die Gesellschaft der Orgelfreunde hatte zu ihrem 
4. Orgeltreffen nach Freising eingeladen, nachdem sie 
in den vergangenen Jahren ihre Tagungen in Nord= 
deutschland und Schweden abgehalten hatte. Die Tage 
waren angefüllt mit Referaten, mit Orgelmusik auf 
den verschiedensten neuen und älteren Orgeln der 
Umgebung und mit Besichtigungen und gaben reiche 
Anregungen für die vielen Teilnehmer aus fast allen 
Ländern Europas. 


Die Referate zeigten im wesentlichen keine neuen 
Gesichtspunkte. Aus allen ging hervor, daß man nach 
dem heutigen Stand der Orgelbaukunst der Ton= 
kanzelle mit mechanischer Traktur durchweg den 
Vorzug gibt, und daß elektrische Spieltraktur nur bei 
ganz großen Orgelwerken und raumbedingt zur An= 
wendung kommen sollte. Dr. Supper, der Präsident 
der GdO, unterstrich in seinem Referat „Die Ganzheit 
der Orgel” die Beziehungen zwischen Instrument, 
Raum, Aufstellung und Gestaltung des Äußeren. 


R. Quoika wies auf die Wichtigkeit der Denkmals- 
pflege für Orgeln hin. Über altitalienische Orgeln und 
ihren klanglichen Aufbau berichtete Dr. Böhringer. 
Nebengebiete, die eng mit der Orgel verbunden sind, 
behandelten Dipl.-Ing. v. Glatter-Götz („Die psycho= 
logischen und physiologischen Grundlagen der Schleif- 
lade“), wobei er die Wechselbeziehungen zwischen 
Tastsinn, Auge und Ohr experimentell untersuchte, 
und P, Frumentius Renner, OSB („Raumakustik und 
Erdmagnetismus“), indem er Imponderabilien det 
Raumakustik auf Erdstrahlen, Ionisierung der Luft, 
Feuchtigkeitserscheinungen u, dgl. und die Möglich= 
keit der Beseitigung aufzuweisen versuchte, 


Das Schwergewicht der Tage lag allerdings auf der 
praktischen Seite: Eberhard Kraus (Regensburg) spielte 
bei einer musikalischen Feierstunde im Freisinger 
Dom Orgelmusik von der Frühzeit über Cabezön, 
Frescobaldi, Mozart, Reger, Schroeder, Ahrens und 
Widor bis Messiaen; bei einer evangelischen Früh= 
mette in der Himmelfahrtskirche in Freising hörte man 
Orgelmusik, die Claus Meißner (Freising) auf der 
neuen Schleifladenorgel von Ott klanglich intensiviert 
brachte, während im Dom bei einer Messe ältere 
Orgelmusik auf einem kleinen Positiv und gregoria= 
nische Gesänge (hervorgehoben seien die klang- 
schönen Knabenstimmen der Schola der erzbischöf= 
lichen Seminarien) durch Domkapellmeister Max 
Eham vorgeführt wurden, In demselben Rahmen gab 
es noch eine Studio-Aufführung „Süddeutsche Orgel- 
musik aus dem 15. Jahrhundert” mit Alfred Reich= 
ling (Ingolstadt) am Positiv, und in der Himmelfahrts- 
‚kirche ein Orgelkonzert mit Bach, Pepping, Reger, 
Alain und Durufle,, von Viktor Lukas (München) 
plastisch in der Klanggebung gespielt. Schließlich 
kamen in einer „Geistlichen Abendandacht” Freisinger 
Meister (Michael Dachs, Theo Brand, Max Eham und 
Rud. Quoika) in St. Georg zu Wort, wobei Theo Brand 
die Orgel spielte, Als einziges rein vokales Werk 
hörte man die „Marienlegende” von Theo Brand, das 
die: Liedertafel Freising unter Staatskapellmeister 
Hanns Haas (München) zu nachhaltiger Wiedergabe 
brachte. 


Als besonders eindrucksvoll kann im Rahmen der 
Tagung eine Besichtigungsfahrt an neue Orgeln in 
München bezeichnet werden. Dabei wurden die Orgeln 
mit sehr anspruchsvollen Programmen bei Spitzen= 
leistungen der Wiedergabe vorgeführt: In der Herz= 
Jesu-Kirche (Orgel mit elektrischer Kegellade von 
Walcker 1955) spielte Anton Nowakowski von Reger 
aus op. 59, op. 63 und op. 127, in der evangelischen 
Himmelfahrtskirche (mechanische Schleifladenorgel 
von Nenninger) spielte Heinz Schnauffer Werke von 
Bach, Distler und Micheelsen, und schließlich hörte 
man in der Matthäuskirche (elektrische Schleifladen= 
orgel von Steinmeyer) Friedrich Högner mit Buxte= 
hude, Durufl& und Reger („Wachet auf”). Es war ein 
interessanter Blick in die Arbeit unserer modernen 
Orgelbauer, der Zeugnis ablegte von einem eigenen 
Klangwillen und einem durchaus zweckgebundenen 
und zielbewußten Durcharbeiten eines Orgelwerks. 


Eine gemeinschaftliche Fahrt führte die Teilnehmer 
noch in den „altbayerischen Pfaffenwinkel”, an eine 
Reihe alter, restaurierter Orgeln und schließlich nach 
Regensburg und Passau und rundete die Eindrücke der 
Tagung noch nach der historischen Seite hin ab. L, 


Mozartisches aus Neuburg 


Die Mozartgemeinde der Stadt Neuburg an der Donau 
beschloß die Reihe ihrer diesjährigen Mozart=Veran= 
staltungen mit einem festlichen Sinfoniekonzert, für 
dessen hervorragende Durchführung das Orchester 
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der Stadt Regensburg unter seinem Chefdirigenten 
Alexander Paulmüller einen schönen Erfolg mit nach 
Hause nehmen konnte. Die solistische Entdeckung des 
Abends war der junge Nachwuchs-Pianist und Studie= 
rende der Münchener Hochschule (Maria Hindemith= 
Lander) Werner Nachtmann, der im Klavierkonzert 
A-Dur (KV. 414) den anwesenden Fachleuten durch 
eine für einen Vertreter der jungen Generation er= 
staunlich spirituell erlebte Interpretation auffiel. Prof. 
Dr. Erich Valentin (München) hatte dem feinabge- 
stimmten Abend, der außerdem noch das Divertimento 
D-Dur (KV. 205), die „Italienische Ouvertüre” (KV. 
318) und die sog. „Prager Sinfonie” auf dem Programm 
verzeichnete, vergeistigte Worte des Gedenkens vor= 
ausgestellt. Hö= 


Winterspielzeit der Mailänder Scala 


Die Scala, die am 7. Dezember mit „Aida” eröffnet 
worden ist, stellt eine beträchtliche Anzahl internatio= 
naler zeitgenössischer Opern= und Ballettdarbietun= 
gen in Aussicht. Als Uraufführungen sind angekün= 
digt: die Opern „I Dialoghi delle Carmelitane” („Die 
Dialoge der Karmeliterinnen“) von dem Franzosen 
Poulenc und „Kain“ von dem Italiener Lattuda sowie 
das Ballett „La Lampara” von dem Italiener Donatoni. 
Als italienische Erstaufführungen sind die Ballette 
„Sebastian“ von dem Italo-Amerikaner Menotti, „Der 
Pagodenfürst“ von dem Engländer Britten und als ört= 
liche Erstwiedergabe die Oper „Der Flammenengel” 
von dem Russen Prokofieff vorgesehen. Drei deutsche 
Opern werden aufgeführt: Händels „Julius Cäsar”, 
Glucks „Iphigenie auf Tauris“ sowie — in deutscher 
Sprache — Wagners „Tristan und Isolde”, 


Für das der Scala angegliederte Piccolo Teatro hat die 
Intendanz weiterhin u. a. die Uraufführungen dreier 
neuer Werke vorgesehen: der Opern „Der Heirats= 
antrag“ von Chailly, „Die Trennungstür“ von Carpi 
und „La Donna & mobile” von Riccardo Malipiero. 
„La Donna & mobile“ lauten bekanntlich die ersten 
Worte der berühmten Kanzone des Herzogs aus „Rigo=- 
letto”. 


Spielplan der römischen Staatsoper 


Die Intendanz der römischen Staatsoper hat den Plan 
der neuen Spielzeit, die vom 26. Dezember 1956 bis 
zum 10. Mai dieses Jahres dauern wird, bekanntgege= 
ben. Er umfaßt insgesamt 17 verschiedene Opern, dar= 
unter vier deutsche sowie mehrere Abende mit ins= 
gesamt sieben Balletten. Von deutschen Opern sind in 
Aussicht gestellt „Die Entführung aus dem Serail“, 
„Die Walküre“, „Fidelio“ und „Orpheus und Eury= 
dike“. Die ersten drei davon werden vorwiegend mit 
deutschen Solokräften und Leitern besetzt und in 
deutscher Sprache aufgeführt: die „Entführung“ mit 
Emmy Loose, Marylin Tyler, Alfred Jerger, Ernst 
Häfliger, Mourray Dickie sowie Andre von Koreh 
und unter der Stabführung von Vittorio Gui und der 
Regie von Josef Witt; die „Walküre“ mit Birgitt 
Nilsson, Leonie Rysanek, Ira Malinuk, Hans Beiser, 
Josef Greindl sowie Sigurd Björling und mit Georg 
Solti am Dirigentenpult und Ernst A. Schneider als 
Spielleiter; „Fidelio“ mit Birgitt Nilsson, Lore Weißs 
mann, Sebastian Freißinger, Gustav Neidlinger, Lud= 
wig Weber; Andre Cluytens ist der musikalische Lei= 
ter. „Orpheus und Eurydike“ wird mit Fedora Bar= 


P BORKUM 3 u1 57 noRDeaney[BaLTRUMTLANGEOBeTSpIKERODEWANGERGEN 


bieri, Onelia Fineschi sowie Giuliana Raimondi auf-= 
geführt (Dirigent Franco Capuana, Regie Aurelio 
M. Milloß). ; 


In Urwiedergaben werden erklingen: die Oper „Der 
Schatz“ von Jacopo Napoli und die Ballette „Bacchus 
und Ariadne“ von Albert Roussel, das „Dritte Kon-= 
zert” von Serge Prokofieff und „Mirandolina” von 
Valentino Bucchi. M.U. 


Münchener Festspiele 1957 


Die Münchener Festspiele des Jahres 1957 werden als 
Opernfestspiele im wahren Sinne des Wortes zum 
ersten Male erweitert werden. Der bisherige Kern des 
Mozart-Wagner-Strauss-Programms erhält eine be= 
deutsame Umhüllung, die sowohl für die Bayerische 
Staatsoper als auch wesentlich für den Festspiel- 
gedanken von grundlegender Wichtigkeit ist. Ferenc 
Fricsay hat die Tradition mit Mozart (Entführung, 
Figaro, Cosi fan tutte, wobei man erfreulicherweise 
auf die Freilichtaufführung in Nymphenburg verzich= 
tet), Wagner (Lohengrin, Meistersinger, Parsifal) und 
Strauss (Elektra, Ariadne auf Naxos, Ägyptische 
Helena, Rosenkavalier, Frau ohne Schatten, Capriccio 
und Gedenkkonzert) als Ausgangspunkt für eine Aus= 
dehnung des Programms genommen. Händels „Julius 
Cäsar“ — warum nicht einmal eine andere Händel- 
Oper? — und dankenswerterweise Pfitzners „Pale= 
strina” bilden den Zusammenhang mit den neu hinzu= 
kommenden Opern, von denen vor allem die Urauf- 
führung von Hindemiths „Harmonie der Welt“ (unter 
Fricsay und in der Regie von Rudolf Hartmann, die 
zweite Aufführung dirigiert Hindemith) von Bedeu= 
tung ist. Verhandlungen mit Egk und Orff wegen Ur= 
aufführungen sind im Gange. Dazu kommen, aus 
der laufenden Spielzeit herübergenommen, Verdis 
„Othello“, Alban Bergs „Wozzeck“ und, im Rahmen 
eines Ballett-Festivals, Prokofieffs „Romeo und Julia“, 
Schönbergs „Pelleas und Melisande“ und Ravels „La 
Valse“. Neu ist auch das Festkonzert mit Beethovens 
Neunter Sinfonie. ev 


wiırnotieren 


Zum Gedächtnis 


Unter den 33 Opfern, die das Unglück im Pariser 
Flughafen Orly gefordert hat, befand sich auch Guido 
Cantelli, der vielleicht begabteste unter den jungen 
italienischen Orchesterdirigenten. Der erst fünfund= 
dreißigjährige Maestro, der sich bereits im In= und 
Ausland eines beträchtlichen Rufes erfreute, hatte 


gerade eine Reise nach den Vereinigten Staaten an= 
getreten. 


Geboren im Jahre 1920 zu Novara, studierte Cantelli 
am Mailänder Konservatorium und begann mit 
20 Jahren am Theater seiner Geburtsstadt seine Ka- 
pellmeisterlaufbahn mit Verdis „Traviata”. Aber bald 
nahm er seine Studien von neuem auf, um sie erst im 
Jahre 1945 endgültig abzuschließen, 


Als der 7gjährige Toscanini ein Jahr darauf von eini- 
gen Bekannten auf den hochbegabten jungen Dirigen- 
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ten aufmerksam gemacht worden war, war er gemäß 
der ihm eigenen Art zuerst mißtrauisch. Er hörte sich 
aber dennoch ein von Cantelli geleitetes Konzert an 
und ließ sich daraufhin mit ihm in ein längeres Ge- 
spräch ein, ohne sich dann aber für ihn einzusetzen. 
Dies geschah jedoch zwei Jahre später, nachdem er 
sich unerkannt aus dem Dunkel einer Loge der „Scala“ 
eine von dem jungen Männe geleitete Orchesterprobe 
angehört hatte: infolge des starken Eindrucks, den er 
davon erhalten hatte, nahm er Cantelli sogleich nach 
den USA mit und vertraute ihm dort als einzigem 
gelegentlich auch den Taktstock seines NBC-Orche= 
sters an. Seitdem blieb er der Schutzpatron des jungen 
Meisters. 


Vom Jahre 1948 ab hat dann Cantelli einen schnellen 
Aufstieg genommen. Wenn auch Amerika der Mittel- 
punkt seines erfolgreichen Wirkens war, so kehrte er 
im allgemeinen doch nach Europa zurück, wenn es 
galt, bei den großen Festspielen seines Vaterlandes 
oder als Leiter großer römischer und Mailänder Kon= 
zerte mitzuwirken. Verschiedene feste Dirigenten- 
posten, die ihm von italienischer Seite angeboten wur- 
den, nahm er aber nicht an. Eine bisher einzige 
Ausnahme davon würde sein Wirken als ständiger 
Dirigent der Mailänder „Scala“ gewesen sein, eine 
Stellung, in die er gerade berufen worden war. Er 
hatte sie angenommen, doch hat ein tragisches Ge= 
schick sie ihm verwehrt. M.U, 


Unerwartet starb im Alter von 35 Jahren der Münch- 
ner Komponist, Musikwissenschaftler und Pianist 
Johannes Weißenbach, der ebenso durch seine Rund= 
funkmusiken wie seine wissenschaftlich-praktischen 
Bearbeitungen, von denen die Lasso-Einrichtungen 
noch in unmittelbarer Erinnerung sind, bekannt ist. 


Nur wenige Wochen nach ihrem 80. Geburtstag ver= 
starb in München die hochverdiente Musikwissen= 
schaftlerin Dr. Bertha Antonia Wallner. Nicht nur die 
bayerische, sondern darüber hinaus die deutsche und 
internationale Musikforschung hat mit dem Tod dieser 
bescheidenen Frau, die stets abseits von den großen 
Straßen blieb, einen schweren Verlust zu beklagen. 


Der frühere Generalintendant der Kölner Bühnen 
Professor Alexander Spring ist in Baden-Baden ver= 
storben. Ehemals Regieassistent von Siegfried Wagner, 
gehörte Alexander Spring bis 1945 zu den bekannte= 
sten deutschen Wagner-Regisseuren. Von 1930 bis 
1933 leitete er als Nachfolger Siegfried Wagners die 
Bayreuther Festspiele und versah von 1933 bis 1945 in 
Köln das Amt des Generalintendanten. 


Edith Furmedge, die berühmte Wagner-Sängerin und 
Gesangspädagogin, ist im Alter von 58 Jahren gestor= 
ben. Ihre Karriere begann sie 1924 mit Wagnerrollen 
als tiefer Alt. Bis 1939 wirkte sie im Covent Garden 
unter bekannten Dirigenten. 

Hans Barth, der aus Deutschiand stammende Pianist, 
ist im Alter von 59 Jahren in Jacksonville (USA) ge= 
storben. 

Am 27. November, dem Morgen seines 92. Geburts= 
tages, starb der Berliner Klavierpädagoge Richard 
Krentzlin. Er studierte bei Kullak an dessen Neuer 


Akademie der Tonkunst Klavier und war dann lange 
Jahre selbst Lehrer an dieser Anstalt. Bekannt wurde 
er vor allem als Herausgeber einer großen Reihe in- 
struktiver Werke, die er in geschickter Weise beson- 
ders für Anfänger bearbeitet hat. 


Der bekannte Musikkritiker Martin Hausdorff ist im 
Alter von 55 Jahren nach längerer Krankheit in Los 
Angeles gestorben. In Berlin geboren, ist Hausdorff 
nach langjähriger Tätigkeit als Chordirigent und 
Musikschriftsteller in Breslau über Schanghai in die 
USA eingewandert. Den Lesern der „NZ für Musik“ 
ist sein Name aus den Berichten bekannt, die er über 
das Musikleben in Kalifornien schrieb. 


Kunst und Künstler 


Hans Werner Henze dirigierte in Zürich Schuberts 
dritte Symphonie und an eigenen Werken „Rosa 
Silber“ und „Apoll und Hyazinth“. Paul Sacher hat 
Henze erneut für ein Orchesterkonzert verpflichtet und 
ihm ferner einen Kompositionsauftrag erteilt. Auch 
Rolf Liebermann hat ihn zum Dirigieren bei Radio 
Zürich eingeladen. In Mailand hat Henze mit der 
RAI eine Rundfunk=Produktion des „König Hirsch” 
in italienischer Sprache unter Leitung von Nino San= 
zogno für Juni dieses Jahres vertraglich vereinbart. 
Radiodiffusion Frangaise übertrug in seinem Zweiten 
Programm die originale Berliner Uraufführung von 
Henzes „König Hirsch”. 


Die diesjährigen Münchener Kulturpreise wurden ver= 
geben, und zwar für Musik an den Komponisten Jo= 
seph Haas, für Literatur an den Schriftsteller, Drama= 
tiker, Historiker, Kunstkritiker und Soziologen 
Wilhelm Herzog, für Plastik an den Bildhauer Bern= 
hard Bleeker und für Malerei an Gabriele Münter, 
eine Mitbegründerin des Künstlerkreises „Der blaue 


‚, Reiter”. 


Harald Genzmer wurde als Professor für Komposition 
an die Staatliche Hochschule für Musik München be= 
rufen. Er nimmt seine Lehrtätigkeit mit Beginn des 
Sommersemesters dieses Jahres auf. In die dadurch 
vakante Dozentenstelle der Freiburger Musikhoch= 
schule wurde als Professor für Komposition Wolf= 
gang Fortner berufen. 


Der jetzt in den USA lebende Professor Dr. Curt Sachs, 
der Münchener Musikverleger Dr. Günter Henle und 
der Musikverleger D. Dr. h. c.Vötterle wurden zu 
Ehrenmitgliedern der Gesellschaft für Musikforschung 
ernannt. 

Die Tänzerin und Tanzpädagogin Mary Wigman, 
Schöpferin des modernen künstlerischen Ausdrucks= 
tanzes, wurde 70 Jahre alt. In Hannover geboren, er= 
hielt sie 1946 in Leipzig den Titel eines Professors 
verliehen und lebt jetzt in Berlin-Dahlem, wo sie in 
ihrem „Tanzstudio“ junge Tänzer und Tänzerinnen 
in Kursen ausbildet. Bundesinnenminister Schröder 
sprach ihr zur Vollendung ihres 70. Lebensjahres 
seine Glückwünsche aus. Auch ehemalige Schüler, Kol= 


Auch die Wahl einer Musikzeitschrift ist Vertranenssache. Die 
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legen und Kritiker sandten Mary Wigman aus aller 
Welt Glückwünsche. Die Genossenschaft deutscher 
Bühnenangehöriger verlieh ihr das goldene Ehren= 
zeichen mit Lorbeerkranz. 

Ein Gedenkkonzert zu Ehren von Evert Cornelis wurde 
vom Utrechter Städtischen Orchester unter Leitung 
von Paul Hupperts veranstaltet. Cornelis (1884—1931), 
der Kapellmeister der Niederländischen Oper in Am= 
sterdam, dann Dirigent des Concertgebouw-Orchesters 
in Utrecht war und schließlich als Nachfolger Schoon= 
derbeeks den Niederländischen Bach=Verein leitete, 
wirkte als Organist, Pianist und Dirigent und war 
in Europa, Indien und Australien anerkannter Pionier 
der modernen Musik. 

Bernd Alois Zimmermann arbeitetan einer neuen Oper, 
deren Libretto von Alphons Silbermann nach dem 
Stoff „Volpone“ von Ben Jonson geschrieben wurde. 


William Waltons Cello-Konzert, das er zum gojähri= 
gen Bestehen des Cleveland-Orchesters (Winter 1957/ 
58) schrieb, wird in Boston (USA) zur Welturauffüh= 
rung unter Leitung von George Szell kommen. Die 
englische Premiere des siebensätzigen Werkes ist für 
den 13. Februar in London vorgesehen. Die franzö= 
sische Erstaufführung seines Oratoriums „Belshazzar’s 
Feast” will Sir William am 31. Oktober in Paris diri= 
gieren. 

Die österreichische Bundesverwaltung hat Karl Böhm 
für die laufende und die nächste Spielzeit vertraglich 
an die Wiener Staatsoper gebunden. Der Vertrag, der 
bis zu 36 Abenden mit Böhm am Dirigentenpult vor= 
sieht, schließt die Möglichkeit einer Verlängerung um 
drei Jahre in sich ein. 

Juan Jose Castro, Kapellmeister am Teatro Colön und 
Leiter der Philharmonischen Konzerte in Buenos Aires, 
gab in Argentinien zahlreiche Konzerte mit Werken 


.von Ravel, de Falla, Strawinsky, Prokofieff, Hinde= 


mith und Ghedini. Ebenfalls im Teatro Colön von 
Buenos Aires dirigierte der Salzburger Kapellmeister 
Gilbert Schuchter zahlreiche Konzerte. Außer Mozart, 
dem ein eigenes „Festival“ gewidmet war, brachte er 
Werke von Beethoven, Bruckner, Dvorak, Wagner, 
Bartök (Klavierkonzert mit Andor Foldes) und F. A. 
Wolpert (Ballettmusik aus „Der goldene Schuh“). 
Unter der Leitung von Michael Gielen unternahmen 
die Wiener Symphoniker mit Werken von Schönberg 
und Theodor Berger eine Tournee durch Polen. 
Walter Kämpfel, Erster Kapellmeister der Städtischen 
Bühnen Augsburg, wurde mit Beginn der Spielzeit 
1957/58 für zwei Jahre als stellvertretender musika= 


. lischer Oberleiter an das Opernhaus Zürich berufen. 


Professor Hans Rosbaud, der Chefdirigent des Zürcher 
Opernhauses und des Südwestfunks Baden-Baden, hat 
Walter Kämpfel außerdem für mehrere Gastkonzerte 
an den Südwestfunk verpflichtet. 

Zum neuen Generalmusikdirektor von Lübeck wählte 
der Senat der Hansestadt den 27 Jahre alten Kapell- 
meister Christoph Dohnanyi. 


Als Nachfolger Sir Eugene Goossens wurde der in 


Rußland geborene amerikanische Dirigent Nicolai 
Malko zum ständigen Leiter des Sydney Symphony 
Orchestra ernannt. 


Martha Mödl, die bereits in der Hamburger Neuinsze= 
nierung der „Walküre” die Brünnhilde sang, trat mit 
der gleichen Partie auch in den Neuaufführungen von 


„Siegfried“ und „Götterdämmerung“ auf. Martha 
Mödl ist zu Beginn dieses Jahres zu einem längeren 
Gastspiel an der Metropolitan Opera in New York 
verpflichtet worden. 

Hans Beirer singt in der Hamburgischen Staatsoper 
im Rahmen der Neuinszenierungen von Wagners 
„Siegfried“ und „Götterdämmerung” die Partien des 
Siegfried, mit denen er sich einen internationalen 
Namen als Wagnersänger gemacht hat. 


Die Dresdner Philharmonie unter der Leitung von 
Prof. Heinz Bongartz hat eine Einladung zu einer 
Konzertreise durch die Vereinigten Staaten erhalten. 
Nach einer Meldung werden die Philharmoniker wäh= 
rend der sechswöchigen Tournee, die für Oktober und 
November 1957 vorgesehen ist, 28 Konzerte geben. 


Dietrich Fischer-Dieskau von der Westberliner Städ= 
tischen Oper unternimmt eine Tournee durch die USA. 
und Kanada mit neun Konzerten in sechs Städten. 


Martin Günther Förstemann, Professor für Orgelspiel 
an der Staatlichen Musikhochschule in Hamburg, kon= 
zertierte auf Einladung der Konzertvereinigung Ton= 
listafelag in Island. In Reykjavik gab er drei Konzerte 
und spielte mehrere Programme für den isländischen 
Rundfunk. Eine weitere Konzertreise führte ihn nach 
Norwegen und Schweden, zweimal konzertierte er im 
Dom zu Oslo. Der Norwegische Rundfunk brachte eine 
Direktsendung und nahm verschiedene Programme 
auf Tonband auf. Für den italienisch=schweizerischen 
Rundfunk Radio Monte Ceneri spielte Förstemann 
Werke von alten Meistern, Bach und Reger und für 
Radio Hilversum Werke von Buxtehude, Bruhns, 
Lübeck und Bach auf der Schnitgerorgel der Schnitger= 
begräbniskirche zu Hamburg=Neuenfelde. Radio Hil= 
versum verpflichtete ihn ferner zu Aufnahmen mit 
Werken von alten Meistern auf der historischen 
Orgel zu Gouda (beil Den Haag). 


Sandor Vegh ist eingeladen worden, auch in diesem 
Jahre an den Festspielen in Prades teilzunehmen und 
wird anschließend mit Casals und Horschowsky sämt= 
liche Trios von Beethoven beim Beethoven=Fest in 
Bonn spielen. 


Das von David Oistrach uraufgeführte Violinkonzert 
von Schostakowitsch wird vom ersten Konzertmeister 
der Dresdener Staatsoper, Willibald Roth, in Eisenach, 
Stralsund, Schwerin, Frankfurt an der Oder, Gotha, 
Weimar, Jena und in Plauen im Vogtland als örtliche 
Erstaufführungen gespielt. 


Von Wolfgang Ludewig wurde das 3. Streichtrio von 
1954 durch den Süddeutschen Rundfunk auf Band 
genommen. Ludewig arbeitet zur Zeit an einer abend= 
füllenden Oper über den Stoff von Georg Büchners 
„Leonce und Lena“. Seine „Passacaglia für Orgel“ 
von 1956 wird in Karlsruhe und seine „Sonatine für 
Klavier“ in Hannover uraufgeführt. 


Jürg Baurs drittes Streichquartett wurde vom WDR 
Köln, seine „Sinfonia montana” vom Südwestfunk für 
Sendungen vorgesehen. Die „Ouvertüre für Orchester“ 
von Baur kam in einem Jugendsinfoniekonzert der 
Stadt Duisburg zu Gehör, und seine neue Suite für 
Cembalo spielte Franzpeter Goebels auf den letzt- 
jährigen Kasseler Musiktagen. 


Im Bayerischen Rundfunk kamen Fritz Müller-Rehr- 


manns „Burlesker Tanz“ und „Aufmarsch“ durch das 
Fränkische Landesorchester und seine „Elegische Ro= 


Paste 
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manze“ für Violine und Orchester durch Bruno 
Saenger und das Münchener Rundfunkorchester zur 
Uraufführung. Das „Trio für Violine, Violoncello und 
Klavier“ Es-Dur op. 7 wurde mit dem Raba-Trio auf 
Band genommen und gesendet. Der NDR Hamburg, 
Radio Bremen, der Sender Freies Berlin und der Hes= 
sische Rundfunk brachten Sendungen des Kompo- 
nisten für Orchester. 


Karl Lenzen konzertierte mit klassischen und mo: 
dernen Werken — von Bach bis Bartök, Britten, Hinde- 
mith, Prokofieff, Schönberg, Strawinsky usw. — in 
einer Reihe von Ländern, von Spanien und Portugal 
bis hinauf nach Island als Solist von Klavierabenden 
und Sinfoniekonzerten und an über 20 Rundfunk- 
sendern Europas. Lenzen ist nach seinem Studium 
bei Schülern von Busoni, Godowsky, Pugno, Pade= 
rewsky, Schnabel und dem Liszt=Schüler Stavenhagen 
pianistisch zuletzt aus der Meisterklasse von Pro= 
fessor Eduard Erdmann hervorgegangen. 


Dr. Georg Kuhlmann wird im Januar 1957 als Dozent 
in den Internationalen Ferienkursen von Teresopolis 
(bei Rio de Janeiro, Brasilien) mitwirken. Er wird 
anschließend in Brasilien konzertieren und die Klavier- 
Meisterklasse an der Freien Hochschule für Musik in 
Säo Paulo übernehmen. 


Edmund Schmid, der yojährige Flensburger Pianist und 
Herausgeber zahlreicher Klavierwerke im Urtext, 
unternahm als Cembalist eine Konzertreise durch 
Dänemark mit Werken von Bach, Händel und Fran= 
cesco Veracini. 


Der „junge chor hannover“ (Leiter Willi Träder) kon= 
zertierte im Oktober auf englische Einladung in 
London, Bristol, Bath und Cambridge. In seinen Kon-= 
zerten fanden zeitgenössische Chöre von Paul Hinde= 
mith und Heinz Lau und Motetten von Siegfried Reda 
und Felicitas Kukuck (Mariae Verkündigung) beson= 
dere Beachtung. 


Nach einer Konzertreise durch Südwestdeutschland 
“ und der Mitwirkung bei den „Europäischen Wochen 
1956“ in Passau erhielt der Leipziger Universitätschor, 
Leitung Universitätsmusikdirektor Prof. Friedrich 
Rabenschlag, Einladungen zu Konzerten in Trier, 
Essen, Velbert, Bünde, Hannover und Osnabrück 
sowie zu Rundfunkaufnahmen im WDR Köln und im 
NDR Hannover. 


Vom ıg. bis 27. Januar findet auf Schloß Elmau, am 
Fuße des Wettersteins, eine Woche mit Musik des 
Barocks und Rokokos statt, die wieder von der Cem= 
balistin Li Stadelmann geleitet wird. Das reichhaltige 
Programm wird bestritten vom Retyi-Quartett und 
mehreren Instrumentalisten des Bayerischen Rund= 
funkorchesters sowie von Hanne Münch und Walther 
Ludwig. 


Der Musikverlag Alfred Coppenrath (H. Pawelek) in 
Altötting (früher Regensburg) feierte sein hundert= 
jähriges Bestehen. Der jetzige Verlagsinhaber, Dr. 
Hans Geiselberger, bringt neben Chorwerken auch 
Kirchen- und Jugendmusik heraus. 

"Dr, Emil Voigt, Ehrenpräsident des Bundes deutscher 
Liebhaberorchester, wurde 75 Jahre alt. Neben Theo= 
dor Jung war er der Initiant des einheitlichen Zusam= 
menschlusses aller Liebhaberorchester auf Bundes= 
ebene. 


Hermann Unger vollendete in Köln sein 70. Lebens- 
jahr. Doktor der klassischen Philologie und Schüler 
von Max Reger und Joseph Haas, wirkte er fast 
dreißig Jahre lang als Dozent und Professor an der 
Musikhochschule Köln. Seit 1947 widmet er sich nur 
seiner kompositorischen Arbeit. 


Karl Elmendorff, der frühere Generalmusikdirektor am 
Hessischen Staatstheater Wiesbaden, wurde 65 Jahre 
alt. Der Künstler, der als Festspieldirigent und durch 
Gastspielreisen internationalen Ruf erwarb, bleibt 
nach Schluß seiner Wiesbadener Verpflichtung dem 
Hessischen Staatstheater als Gastdirigent verbunden. 


Otto Siegl, Schüler von Egon Kornauth und Kompo: 
nist zahlreicher Chor= und Instrumentalwerke, beging 
seinen 60. Geburtstag. Seit 1954 ist er als Leiter der 
Kompositions= und Kapellmeisterklassen der Staat-= 
lichen Akademie für Musik in Wien tätig. Auch als 
Liedkomponist und Volksliedbearbeiter ist Otto Siegl 
bekannt geworden. 


Der Bachverein Köln, der von dem Straube-Schüler 
und späteren Leiter des Instituts für evangelische 
Kirchenmusik an der Staatlichen Musikhochschule 
Köln, Professor Heinrich Boell, gegründet worden ist, 


veranstaltete anläßlich seines 25jährigen Bestehens ein 
Musikfest. 


Das van-Essen=-Quartett feiert das Jubiläum zehnjäh= 
riger gemeinsamer künstlerischer Arbeit. Mit der Er- 
öffnung ihres diesjährigen Kammermusikzyklus in 
Köln begannen die Damen ihren Plan, sämtliche Quar- 
tette Beethovens aufzuführen, durchzuführen. 


Dem Leiter der Harfenklasse und Dozenten der Ber- 
liner Musikhochschule, Kurt Gillmann, wurde der 
Professorentitel verliehen. 


Der Utrechter Komponist Ton de Leeuw erhielt von 
der niederländischen Regierung den Auftrag, die Mu= 
sik zu einem neuen Rembrandtfilm zu schreiben. 


Helga Bühler aus der Meisterklasse von Professor 
Atis Teichmanis ist als Cellistin von Professor Mün= 
chinger an das Stuttgarter Kammerorchester verpflich= 
tet worden. 

Dr. Karl Holl wird am 15. Januar 65 Jahre alt. Der 
bekannte langjährige Musikkritiker der „Frankfurter 
Zeitung“ wirkt seit 1946 als Regierungsdirektor am 
Hessischen Kultusministerium in Wiesbaden. Holl ist 
auch durch mehrere Buchpublikationen hervorgetreten. 


Heinz Schröter, der Leiter der Hauptabteilung Musik 
beim Hessischen Rundfunk, ist vom Kuratorium der 
Staatlichen Hochschule für Musik in Köln zum neuen 
Direktor der Hochschule gewählt worden. Schröter 
wird damit Nachfolger von Professor Mersmann, der 
in den Ruhestand tritt. 


Bühne 


Für die Wagner-Festspiele in Bayreuth, die am 23. Juli 
beginnen werden, sind sechs Tristan-Aufführungen, 
zwei Ring-Aufführungen, und neun Meistersinger= 
sowie vier Parsifal-Aufführungen vorgesehen. 

Die Weltpremiere von Brittens „The Prince of the 
Pagodas” mit der Choreographie von John Cranko 
fand durch das „Sadler’s Wells Ballet” und unter der 
musikalischen Leitung des Komponisten im Londoner 
Royal Opera House, Convent Garden, statt. 
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Die Königliche Oper von Gent brachte im Rahmen des 
belgisch = holländischen Kulturabkommens Ignace 
Liliens Oper „Beatrijs” zur holländischen Erstauffüh= 
rung. Dem Libretto dieser Oper liegt Herman Teir= 
lincks Drama „Ick Dien” zugrunde. 


Die Essener Oper eröffnete unter der Leitung von 
Gustav König die Opernsaison in Dublin (Irland) mit 
Wagners „Walküre” und Mozarts „Jdomeneo“. 


„Der Rosenkavalier“ von Richard Strauss soll noch in 
dieser Spielzeit in Lissabon durch das Teatro de Sao 
Carlos zur Aufführung kommen. 


Bei den Städtischen Bühnen Augsburg inszenierte Ge= 
neralintendant Hans Meissner Mozarts „Die Hochzeit 
des Figaro“. Ebenfalls bei den Augsburger Bühnen 
wurde aufgeführt „Der Alpenkönig und der Men= 
schenfeind“, ein romantisch-komisches Märchen von 


Ferdinand Raimund mit der Musik von Wenzel Müller. 


Nach der Gesamtaufführung des „Ring”=-Zyklus von 
Wagner ist von der Hamburgischen Staatsoper als 
nächste Premiere und zugleich als Hamburger Erst= 
aufführung das „Capriccio” von Richard Strauss unter 
der musikalischen Leitung von Joseph Keilberth vor= 
gesehen. 


Internationale Tanzfestspiele plant die Stadt Köln für 
den Frühsommer 1957 anläßlich der Bundesgarten= 
schau und der Einweihung des neuen Großen Hauses 
der Städtischen Bühnen. Dazu sollen Einladungen an 
das Ballett der Pariser Großen Oper, das Sadler’s 
Wells Theatre Ballet, das königlich dänische Ballett, 
die spanische Tanzgruppe Ximenez=Vargas, das jugo= 
slawische Nationalballett und das Ballett der Wiener 
Staatsoper ergehen. In Matineen sollen Harald Kreutz= 
berg und Dore Hoyer tanzen. 


Die Winterspielzeit des San=Carlo-Theaters von 


Neapel wird als einzige Neuheit die in Europa noch 
nie gehörte Oper „Die Hochzeit im Kloster” von Serge 
Prokofieff bringen. 


Unter Leitung der Ballettmeisterin Nika Nilanowa 
(früher Staatsoper München) wurde von den Städti= 
schen Bühnen Hagen das Ballett „Licht und Schatten” 
nach rhythmischen Variationen Rachmaninoffs über 
ein Thema von Paganini uraufgeführt. Das ebenfalls 
von Nika Nilanowa geschaffene und uraufgeführte 
Ballett „Revanche“ nach der Musik von Walter Faith 
(Libretto von Klaus Eckstein) nimmt das Schachspiel 
zur Grundlage der tänzerischen Aktion. Außerdem 
brachte dieser Ballettabend die deutsche Erstauffüh= 
Re der „Musical Chairs“ nach Musik von Georges 
uric. 


Das Linzer Ilandestheater will noch im Laufe dieses 
Winters Kreneks „Pallas Athene weint” und Suter= 
meisters „Romeo und Julia” aufführen. 


Die Oper „Alfonso und Estrella” von Franz Schubert 
wurde von Kurt Honolka „ausgegraben“ und soll in 
Honolkas Bearbeitung unter dem Titel „Die Wunder= 
insel” an der Stuttgarter Staatsoper zur Urauffüh= 
rung gelangen. Die Partitur wurde neu eingerichtet 
und das Libretto, das Franz von Schober Shake-= 
speares „Sturm“ entlehnte, neugeschrieben und teil= 
weise durch Shakespeares Text in der Übertragung 
von Dorothea Tieck ersetzt. Der in Stuttgart lebende 
Dr. KurtHonolka hat schon Smetanas Komische Opern 
„Der Kuß” und „Zwei Witwen“ und Verdis tragische 
Oper „Der Doge von Venedig“ für die Bühne wieder= 
entdeckt und Webers „Euryanthe“ wiederbelebt. 


Das einzige deutsche private Ballettensemble, das 
allerdings vom Westberliner Senat gestützt wird, das 
„Berliner Ballett“ unter der Leitung von Tatjana 
Gsovsky brachte auf seiner Tournee durch West= 
deutschland im Münchener Theater am Gärtnerplatz 
ein abstraktes Ballett mit dem Titel „Symphonische 
Etüden“ von Tatjana Gsovsky (Musik von Robert 
Schumann), das bei den Berliner Festspielen 1956 ur= 
aufgeführte Ballett „Eleurenville” (Musik von Gisel- 
her Klebe) und unter dem Titel „Der Mord“ einen 
Ausschnitt aus Klebes „Signalen“. 


Harald Kreuzbergs Tanzdrama „Mykenisches Schick= 
sal“ mit der Musik von Friedrich Wilckens erlebte im 
Stadttheater Bern seine westeuropäische Erstauffüh- 
rung. Das Werk war mit Kreuzberg als Orest bei den 
Athener Sommerfestspielen uraufgeführt worden. 


„The Pajama Game” (Herz im Pyjama), das amerika= 
nische Musical von Richard Adler und Jerry Ross, 
erlebte im Großen Haus des Hessischen Staatstheaters 
Wiesbaden in der Inszenierung von Friedrich Schramm 
seine deutschsprachige Erstaufführung (musikalische 
Leitung: Bernhard Stimmler). 


Von fast dreieinhalbtausend Besuchern des Baseler 
Stadttheaters erklärten 98 v. H. es als angemessen, 
für den Theaterbesuch in festlicher, dunkler Kleidung 
zu erscheinen. Über die Hälfte der Befragten, darunter 
besonders die Jugend, zeigte sich bereit, auf die Ope- 
rette zu verzichten, wenn dafür Spielopern, musika= 
lische Lustspiele und Musicals gegeben würden. 


Konzert 


Carl Orffs „Carmina Burana” sollen im Mai dieses 
Jahres von dem Chor „Stem des Volks” unter Leitung 
von Iscar Aribo in Leiden und im Dezember vom „Phis= 
lips Philharmonisch Koor“ in Den Haag zur Auffüh- 
rung kommen. 


Wolfgang Fortners „Musik für die UNESCO=Tagung 
in New Delhi“ wurde vom Pro-Arte-Quartett in der 
Freiburger Musikhochschule zur deutschen Erstauf= 
führung gebracht. In einem repräsentativen Konzert 
im Rahmen der UNESCO-Tagung in New Delhi hatte 
das Quartett die zu diesem Anlaß komponierte Kam= 
mermusik von Fortner uraufgeführt. 


Henk Badings’ Ballett „Sphere“ wurde anläßlich der 
letztjährigen den-Haager Kunstwochen und zur Feier 
des belgisch=holländischen Kulturabkommens urauf= 
geführt. Das Ballett, dessen Choreographie Sonia 
Gaskell besorgte, ist eine Neufassung von Badings 
„Balletto Serioso“. Die musikalische Leitung hatte 
Maurits van den Berg. Henk Badings Konzert für zwei 
Soloviolinen und Orchester wurde vom Limburger 
Sinfonie-Orchester mit Theo Olof und Herman Kreb= 
bers als Solisten aufgeführt. 


„Les Concerts du Domaine Musical“, die von Pierre 
Boulez geleitet werden und jetzt im Saal Gaveau statt= 
finden, brachten als Uraufführung Karlheinz Stock= 
hausens „Zeitmaße“ von 1956 für fünf Bläser, von 
denen ein Teil schon vom WDR aufgeführt worden 
war, und Henri Pousseurs „Impromptu=Variations” 
für zwei Klaviere von 1956. In Saarbrücken veranstal= 
teten die „Freunde der zeitgenössischen Musik” im 
Saarländischen Rundfunk ein Konzert mit Werken 
von Krenek, Eimert und Stockhausen. Die vollständige 
Erstaufführung für Deutschland von Stockhausens 
„Zeitmaßen” soll im dritten Konzert der Reihe „Musik 
der Zeit” des WDR Köln am 31. Januar dieses Jahres 
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erfolgen. Unter den 22 öffentlichen Konzerten, die der 
Kölner Funk in diesem Winter veranstaltet, befinden 
sich zehn Uraufführungen; auch Strawinskys Kantate 
für Chor und Orchester „König der Sterne”, die er 
vor 46 Jahren schrieb, wird im Rahmen der Kölner 
WDR-=Konzerte aufgeführt. 


Auf dem 42. Tonkünstlerfest des Allgemeinen Deut= 
schen Musikvereins in Essen wurde vor fünfzig Jahren 
die sechste Symphonie in a=Moll von Gustav Mahler 
unter der Leitung des Komponisten uraufgeführt. Zur 
Erinnerung an diesen Tag dirigierte Professor Her= 
mann Scherchen als Gast das Werk in einem öffent= 
lichen Konzert. 


Gustav König brachte mit dem Leipziger Gewandhaus= 
Orchester das Konzert für Orchester von Bela Bartök 
in Leipzig zur ersten Aufführung. 


Der David-Chor Eferding führte in Linz unter der 
Leitung von Helmut Eder und unter Mitwirkung von 
Orchestermitgliedern des dortigen Landestheaters 
Orffs „Concento di voci” und „Kantaten nach Texten 
von Werfel“ und Johann Nepomuk Davids „Nun 
bitten wir den Heiligen Geist“, „Bienensegen” und 
„Volksliedsätze für gemischten Chor” auf. Mit diesem 
Konzert, in dem auch Marianne Buck-Oberascher aus 
Salzburg Hindemiths Harfensonate spielte, eröffnete 
Linz seine neue Konzertreihe „Musica viva”. Im Rah= 
men dieser Unternehmung sollen die „Wiener ato= 
nale Schule“ und das gegenwärtige oberösterreichische 
Musikschaffen besondere Berücksichtigung finden. 
Ebenfalls unter Leitung Eders sollen im April dieses 
Jahres Orffs „Sänger der Vorwelt”, von Einems „Hym= 
nus“ und Frank Martins „In terra pax“ zur Linzer 
Erstaufführung kommen. 


Peter Racine Frickers „Concertante für drei Klaviere, 
Streicher und Schlaginstrumente“ wurde von der Phil- 
harmonischen Gesellschaft in Bremen zur Aufführung 
gebracht. 

Das Londoner Philharmonische Orchester begann 
unter der Stabführung von Willem van Hoogstraten 
mit einem Beethovenkonzert im Berliner Sportpalast 
eine Deutschland-Tournee. 

Das Bayerische Rundfunk-Orchester absolvierte unter 
Eugen Jochum eine Konzertreise durch Norddeutsch= 
land und Holland. 


Willy Burkhards „Divertimento” für Violine, Viola 
und Cello wurde anläßlich der letztjährigen Festlichen 
Tage neuer Kammermusik in Braunschweig auf= 
geführt. Sein „Hymnus” für Orgel und Orchester ge- 
langte über den Bayerischen Rundfunk zur Sendung, 
während das Baseler Kammerorchester unter Paul 
Sacher die „Piccola Sinfonia giocosa” zur Aufführung 
brachte. Im ı. Konzert der Braunschweiger Musiktage 
für Neue Musik spielte Prof. Wilhelm Stross die 
7. Sonate von Karl Höller mit dem Komponisten am 
Flügel. Außerdem. wurden auf diesen Musiktagen das 
Streichquartett op. 34 von Karl Höller und das 1927 
komponierte Streichquartett von Conrad Beck durch 
das Stross=Quartett wiedergegeben. 

Während der Jahresversammlung der Mitglieder des 
Chautaugua Institute in New York ’brachte das Sin= 
fonieorchester der Stadt unter Leitung seines Dirigen= 
ten Walter Hendl mehrere Werke aus dem 20, Jahr= 
hundert zur Aufführung, so u. a. Martinus „Fantaisies 
Symphoniques”, Hindemiths „Noblissima Visione” und 


Pistons „The Incredible Flutist“. Werke von Hindemith 
gelangten neben Werken von Strawinsky, Honegger, 
Berg, Ives, Copland, Porter und Sessions auch bei den 
Musiktagen in Aspen unter der Stabführung von Izler 
Salomon zu Gehör. Bei dem Berkshire Musikfestspiel 
(USA) spielte Ruth Posselt das Violinkonzert von 
Hindemith (Dirigent: Richard Burgin). 

Unter der Leitung von Jussi Jalas veranstalteten die 
Bühnen der Hansestadt Lübeck ein Konzert mit finni= 
scher Musik. Von Aarre Merikanto war das „Konzert 
für Violine, Klarinette, Horn und Streichsextett”, von 
Eino Rautavaara „A Requiem in our Time” für Blech= 
bläser und Schlaginstrumente und von Erik Bergman 
die „Burla, Scherzo Concertante per Orchestra” zu 
hören. 


Der Stuttgarter Kammerchor sang unter Leitung seines 


_ Gründers Martin Hahn Johann Nepomuk Davids neue 


„Missa Choralis“ in Stuttgart, München, Bern, Schaff= 
hausen, Stockholm, Upsala und Viborg in Dänemark. 
Sein zojähriges Bestehen feierte der Chor mit welt= 
lichen und geistlichen Abendmusiken, in denen Werke 
von Schütz, Bach, Brahms, Bruckner, Reger, Pepping 
und Distler erklangen. 


Die „Montagabend-Konzerte” in Los Angeles (Kali= 
fornien) bringen in dieser Saison unter anderem 
Werke von Janätek, Strawinsky, Henze, Prokofieff, 
Blacher, Barber, Copland, Schönberg, Berg, Stock= 
hausen und Boulez, 


Die Leipziger Musiktage 1956 brachten die Erstauffüh= 
rung des Konzertes für Klavier und Orchester von 
Ottmar Gerster durch Hugo Steurer und das von Ger= 
hard Pflüger geleitete Rundfunk=Sinfonieorchester. 
Uraufgeführt wurde ein Konzert für Streichorchester, 
Blechbläser und Pauken von Max Dehnert. Höhepunkt 
eines Konzertes des Leipziger Gewandhauses unter 
Leitung von Helmut Seydelmann war Hindemiths 
Sinfonie „Mathis der Maler”. 


Die Saison in Ankara (Türkei) brachte, dargeboten 
vom Chor des Gazi-Instituts, deutsche Chorwerke von 
Obrecht bis zu Auszügen aus Orffs „Catulli Carmina”. 
Die Leitung hatte der bekannte deutsche Musiker 
Eduard Zuckmayer, der seit den: dreißiger Jahren in 
der Türkei lebt. 


Heinz Lau schrieb eine Invocation für Chor und Gro= 
Res Orchester „Verleih uns Frieden”, die in Hannover 
vom Niedersächsischen Singkreis und dem Nieder= 
sächsischen Sinfonie=Orchester unter der Leitung von 


willi Träder uraufgeführt wurde. 

Das Modern Jazz Quartet, dessen geistiger Führer der 
Pianist John Lewis ist, gab im Kongreßsaal des Deut=- 
schen Museums, München, Proben seiner Kammer= 


"musik im Jazzstil. Kanon- und Fugentechniken sind 


mit 'Blues- und Swingelementen zu einem heiteren 
Cool Jazz verschmolzen, der sich durch sein zartes 
polyphones Gewebe von der traditionellen „schwar= 
zen Musik“ abhebt. 


Rundfunk 


Der Südwestfunk brachte in seinem Programm u. a. 
Luigi Nonos „Y su sangre ya viene cantando“ für Flöte 
und kleines Orchester, Rolf Liebermanns „Jazz= 
konzert“ und Opernsuite „Leonore 40/45“ sowie Bernd 
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Alois Zimmermanns „Alagoana”. Radio Bremen brachte 
Hindemiths Sinfonie „Mathis der Maler“ mit einer 
Einführung, die Hindemith selbst sprach. Frank Mar= 
tins „Cembalokonzert“” wurde vom Hessischen Rund= 
funk und im zweiten Programm des Senders Berlin- 
Ost gesendet. Der Hessische Rundfunk sendete ein 
Konzert mit Liebermanns Erster Sinfonie und Her= 
mann Reutters „Konzert für zwei Klaviere und Or= 
chester“ und „Spanischem Totentanz”. Auch Werke 
von Jean Frangaix finden im Rundfunk zunehmend 
Beachtung. 

Henzes „Fünf Neapolitanische Lieder” kamen im 
Rundfunksender Rom unter Leitung von Ferruccio 
Scaglia und mit dem Tenor Francesco Albanese zur 
Aufführung. Ebenfalls im römischen Rundfunk er= 
klang unter der Stabführung von Alberto Erede und 
mit Ludovico Coccon als Solisten Karl Amadeus Hart= 
manns „Viola=-Konzert”. 

Als Studioveranstaltung des NDR Hamburg brachte 
„das neue werk” die „Symphonies d’instruments ä 
vent” von Strawinsky, die „Lobgesänge für Chor und 
Instrumente“ von Maurice Ohana, die „Symphonie in 
einem Satz“ von Robert Starar und die konzertante 
Oper „Saul in En=-Dor” von Josef Tal zur Aufführung. 
Den Chor und das Orchester des NDR leitete als 
Gastdirigent Heinz Freudenthal aus Jerusalem. 


Gustav Mahlers „Kindertotenlieder” wurden vom 
Nordwestdeutschen Rundfunkverband, vom Südwest= 
funk und von Radio Beromünster, Henzes „Fünf Nea= 


"politanische Lieder” vom Südwestfunk und seine Oper 


„König Hirsch“ von Radio Paris National gesendet; 
ferner waren zu hören Frank Martins „Zaubertrank” 
im 2. Programm Österreich, Sutermeisters „Missa da 
Requiem” ‚im Süddeutschen Rundfunk, Ravels „Eine 


‚ Barke auf dem Ozean” im Hessischen Rundfunk und 


Fortners Fantasie über „b=a=c=h” im Südwestfunk. 


Paul Hindemith dirigierte für Radio Bremen seine 
„länze nach Atteignant”, seine Suite „Noblissima 
visione” und Werke von Haydn und Hugo Wolf. 

Für das Dritte Programm des BBC dirigierte- Peter 
Racine Fricker seine radiophonische Komposition „The 
Death of Vivien”, dessen Text einem Gedicht aus dem 
elften Jahrhundert, „Chanson de Guillaume”, ent- 
nommen ist. 


Verschiedenes 


Der 3. Internationale Kongreß für katholische Kirchen= 
musik, der vom ı. bis 8. Juli dieses Jahres in Paris 
stattfinden soll, hat als Generalthema „Neue Gesichts= 
punkte in der katholischen Kirchenmusik im Lichte 
einer neuen Enzyklika“ vorgesehen. 

Eine „Westeuropäische Arbeitsgemeinschaft der Sän= 
ger“ wurde in Straßburg gegründet. Sie will Maß= 
nahmen treffen, um Sängern und Chören ihre organi- 
satorische Arbeit zu erleichtern. Die Ziele dieser 
Gemeinschaft sollen mit der Zeit erweitert werden. 


Die Städtische Musikschule Weiden (Oberpfalz) wid= 
met ihre diesjährigen „Weidener Musiktage”, die sie 
für die Zeit vom 20. bis 22. März vorsieht, dem 
Schaffen Regers und seines Schülers Karl Hasse. Von 
letzterem sollen die „Guten Fugen” op. 123 für Chor 
und Klavier zur Uraufführung und Orgelwerke, das 
Streichquartett op, 1t0o und das „Symphonische Kon= 
zert für Orchester und Soloinstrumente“ op. go durch 
das Fränkische Landesorchester Nürnberg unter Lei= 
tung des Direktors der Weidener Musikschule, Eber= 
hard Otto, zur Aufführung gelangen. 


Das internationale Heinrich-Schütz=Fest soll 1957 in 
Bern und 1958 voraussichtlich in Leipzig stattfinden. 
Diesen Beschluß faßte die neue Heinrich=Schütz= 
Gesellschaft in Düsseldorf. 


Der 60. Sängertag des Deutschen Sängerbundes soll 
am 2. und 3, Februar 1957 in Bad Kreuznach statt= 
finden. Der Deutsche Sängerbund umfaßt zur Zeit 
13258 Chöre (Männer=, “Frauen, gemischte und 
Kinderchöre). Die Gesamtzahl der singenden Mit- 
glieder beträgt rund 485 ooo. In diesen Zahlen ist 
auch das Saargebiet eingeschlossen. Die Zahl der 
fördernden Mitglieder beläuft sich auf 562 594 (ohne 
Saargebiet), so daß die Gesamtzahl der im Deutschen 
Sängerbund vereinigten Chorfreunde weit über eine 
Million beträgt. Seit dem Vorjahre ist der Neuzugang 
von Chören mit rund 900 Chören zu beziffern; auch 
die Zahl der singenden Mitglieder hat demgemäß 
erheblich zugenommen. 


Diesem Heft ist eine Notenbeilage „Zwei Lieder aus der Oper 
‚König Hirsch‘ von Hans Werner Henze” beigefügt. 


Bilder Ernst Barlach: Die Lauschenden / Paganini. Gemälde von Delacroix / Marimba (Dingjan) / Sarinda und Sarangi / 
Martins „Sturm“ (Englert) / Gottlob Frick (Toepffer) / Mussorgskys Oper „Die Fürsten Chowansky” (Toepffer) ! 
„Götterdämmerung” in Stuttgart (dpa) / Foyer des Stadttheaters Augsburg (Lang) / Conrad Beck / Paul Burkhard 


(Felicitas) 


Neue Zeitschrift für Musik - Gegründet 1834 von Robert Schumann » Das Musikleben 
Organ der RobertsSchumann=Gesellschaft, Frankfurt a. M. 


Seit 1906 Kerne: mit dem „Musikalischen Wochenblatt” — Seit 1953 vereinigt mit der Zeitschrift „Der Musikstudent” — Seit ı 
vereinigt mit der Zeitschrift „Das Musikleben” (gegründet von Prof. Dr. Ernst Laaff), „Deutsche Musikzeitung” = 


OFFIZIELLES NACHRICHTENORGAN: 


seit 1954 für den Arbeitskreis für Schulmusik und allgemeine Musikpädagogik, Sitz Hannover — seit 1954 des Verbandes der Leh 
für Musik an den höheren Schulen Bayerns, Sitz München. Kr 


seit 1956 für den erband s Ng ien= und amm rchöre B ’ itz ünchen — seit 1 des erba de d S ah 
V Deutscher ( )ratorien= u Kamme o AV. Sitz M i 953 V nades er in 
i 85 ulen, 
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Januar 1957 


Zwei Lieder aus der Oper „König Hirsch” 
von Hans Werner Henze 
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MUSIKERZIEHUNG 


Zeitgenössische Klaviermusik im Anfangsunterricht 


Das Gute — das, was uns hilft— sollten wir nicht 
mehr nur in der Ferne und in der Vergangenheit 
suchen, sondern in unserem eigenen Leben und in 
unserer eigenen Zeit. Und die Musik ist dabei 
unsere beste Lehrmeisterin. Denn Musik formt sich 
immer aus der Lebensordnung und den geistigen 
Spannungen der Zeit, in denen der Mensch exi= 
stiert und die durch ihn hindurch wirksam sind. 
Wer sich rückgewandt abschließt, überhört dies 

Wesentliche, das dadurch nicht unwirksam ge= 
macht werden kann. 


Der aufgeschlossene junge Mensch hört heute die 

Musik der Zeit schon nicht mehr als Problem, 
sondern als Gegebenheit und bedarf auf der Stufe 
seiner jeweiligen Mentalität nur noch der An- 
leitung eines Erfahreneren, um in die Sprache der 
Neuen Musik eindringen zu können. 


An dieser Stelle tritt der Musikpädagoge in sein 
Amt, um bis zur Selbständigkeit seines Schülers 
Wegweiser und Führer zu sein. Dabei ist es nicht 
notwendig, daß der Lehrer alle Baugeheimnisse der 
Neuen Musik erfaßt hat, sondern es genügt, daß 
er sein Ohr für die zeitgenössische Musik öffnet, 
unermüdlich ihr Wesen und Notenspiel studiert 
und aus seiner reiferen Erfahrung mit pädagogi- 
scher Auswahl dem Schüler davon mitteilt. Heute 
steht ihm bereits eine ganze Fülle von Spielgut 
namhafter Komponisten zur Verfügung. 

Hier hat die sogenannte „pädagogische Musik” 
Sinn und Berechtigung, weil sie im Rahmen des 
Laienmusizierens Wegweiser zu den Ausdrucks= 
mitteln deri zeitgenössischen Musik wird: erweis 
terte Tonalität, Pentatonik, Kirchentonarten, freie 
Polyphonie, freier Rhythmus und Taktwechsel, 
Polyrhythmus, Zentralton und Zwölftonsystem. 


Das Kind und der Laie können natürlich nur lang= 
sam in diese Elemente neuer musikalischer Span= 
nungen hineinwachsen, und das unbewußte Musi= 
zieren fördert dies zunächst so sicher, wie das 
instinktive Nachahmen das Erlernen der Mutter= 
sprache bewirkt. Wir wissen, daß zu allen Zeiten 
das Gemeinschaftsmusizieren mit Singen und 
_ Klingen am leichtesten in die Musik hineinführt 
und daß heute unendlich viel Musiziergut, unter= 
stützt vom Orff-Instrumentarium, vorliegt. 

Von ganz besonderer Bedeutung ist jedoch das 
Klavier, weil es in seinen polyphonen und akkor- 
dischen Möglichkeiten eine ganze Gemeinschaft 
musizierender Stimmen in sich birgt und der 
Spieler mit ihnen in einer ähnlichen Beziehung 
steht wie mit einem Instrument im Orchester. 


Die Erfahrung lehrt bereits, daß ein Kind heute 
ein ihm entsprechendes Musikstück unserer Zeit 
mit Begeisterung spielt, weil ihm seine Sprache 
eingegeben ist, während ohne diese Begegnung 
ein Musikstück der Vergangenheit eher blaß und 
unlebendig herauskommt. 


Die eingangs genannten Probleme der zeitgenös= 
sischen Musik sind im Notenbild der Klaviermusik 
besonders übersichtlich und im Spiel deutlich zu 
hören und zu erleben. Mit wachsender Technik 
und Übung weitet sich dann auch für den Spieler 
das Gebiet der neuen Klaviermusik über die päd- 
agogischen Bezirke hinaus in diegroße zeitgenössi- 
sche Musik hinein, und das Ohr bekommt immer 
mehr Bereitschaft und Verständnis für Geist und 
Klang ihrer Sprache. 

Um in diesen Gedanken nicht zu theoretisch zu 
bleiben, mögen einige einfache Beispiele aus der 
Anfänger-Praxis für sich sprechen: 


Die Melodie entwickelt sich über einem liegenden 


Baß: 


(aus Karl Marx, „Klavierbüchlein für Peter”) 


Pentatonik: 


(aus Herrmann, „Schwer oder leicht?”) 


Frei schwingender Rhythmus: 


(aus Rohwer, „Ausgriffe“) 


Zentralton C: 


u |] SE Te NG GG 
M BShss3ERSSES 5558 
EEE > a2 8 
2? N RE ne 
c | 5 z2iuy0897 855, Bös 
% Bi AH ‚ a SQ ee: a = DR BR Er 
E 5 A BEesenedrrnd 85:5 
F DU CE 2a so 50745 % 
en 4 B= SRH TEE SE3=3_.532 
; 5 5 = ER „DrEREFS Run dD 
& - NOS HL EUER BRN „HN 
2 5 2 ERZTHIDUEUG DB Bu 
5 Y 2 BEFRTZSERETITUE CE no 
Il & P a De er ER 
9 hie ne SEHE mEBENSTG om 
g ‘ oe 5n DO = 
ö A Mr Eh Gr ah „Vo 
B = v je at ae AR ar Pan) . 
Fr g Ba EEE BER TBHT 
N RT ee 
I AWER a 5.085055 ,,0202 S8tE 
| 5 N 3 SERIES ZTRGES = 
i : N GERT BZURSEEE EN 58 
& ) vg N Oo Se un 
es: q) a SRRIEHN Te 
Se: Ce: I Nu SaRByErEl ven 
Ä=| 3 Ü R- = KEN HH 1.3 Da EL TTI 
an n, 3 7 = HOH'n Dun . © 0 Bye <075 & 
BR = Ö on8 d HSOENETDO oz 
B SH 7 a mad‘ u. 
Ar e = Bo AIG U ® 2 
en fe 3 EBESBBEL.LZERE LEE 
a er ya HT Em an 
3 Ö Rn ae] 3.0 ou 22 . 
ar 2 ESS BSH 5 3 255 
ie) N HBDPSDRLTE<uR<NAunDnHD 
> 
m 
- [— 
® 5 
= = > 
ne) = 2 
© % 2 
a = 
(07) 5 = 
E 2 E 
: = = 
153 5.8 = 
un | x 
Be © cn 
a a5 PB Ö 
B gr N "I 
= Pu: E 
“= ie a ne] = 
= {= a — B= 
° (6) ei I on 
je} 5 N [a7 ._i 
S = Mn "5 = = 
un = 11 2 "g = 
= ‚D 
N, u et; = 
a 4 1 | se: 2 
ee Ei Be END: 
SE ll En) = z 
EI | 8 8 . 
= 5 = 
Q ja Ian) 


Kirchentonarten: a) phrygisch, klanglich: 
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Musik mitzuerleben. Wir haben uns neue Kraft: 


(aus Jeletz, „Schule für Klavier II”) 
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und Spannungsräume erobert. Kennt der Spieler 
erst einmal die Auswirkung der Kräfte in der 
Musik, so wird er auch ein Präludium von Bach, 
ein Rondo von Mozart, eine Bagatelle von Beet- 
hoven ganz neu erleben — nicht als eine Flucht in 
verlorene Vergangenheit, sondern als unverlier- 
bare Gegenwart. = 


Auswahl zeitgenössischer Klaviermusik für den 
Anfangsunterricht 


I. Ganz leichte Liedsätze 


Wenn ich ein Vöglein wär (Bärenreiter); Volkslied= 
büchlein (Burkard) (Schott); „Suse, liebe Suse”, Kin= 
derlieder (Bärenreiter); „Tanz, tanz, Gretelein“, 
Kinderlieder (Schott); „Laterne, Sonne, Mond und 
Sterne“, Kinderlieder (Bärenreiter); „Musikanten, die 
kommen“, Kinderlieder von Pudelko, Satz von Arnim 
Knab_ (Bärenreiter); „Klingende Kinderwelt“, Satz 
von Karl Schäfer (Heinrichshofen). 


II. Volkslieder in leichtem Satz, methodisch geordnet 


Katharina Ligniez, Klavierfibel (Bärenreiter); Roehr= 
Hillemann, Das Erste Klavierbuch I (Nagel); Micheel-= 
sen, Klavierübung nach Volksliedern I/II (Bärenreiter); 
Kurt Herrmann, Schwer oder leicht? VII (Benjamin); 
Felicitas Kuckuck, Hört ihr Leut’ (Lienau). 


III. Klavierschulen 


Beispielsammlungen für Unter- bis Mittelstufe nach 
modernen Grundsätzen zusammengestellt und mit 
methodischen Hinweisen versehen. 


Willy Schneider, Die Klavierfibel I-IV (Heinrichs= 
hofen); Otto v. Irmer, Ein Weg zum Musizieren UI 
(Tonger); Siegfried Borris, Das Große Spielbuch 1 
(Peters); Wilhelm Jeletz, Schule für Klavier VII (Cur= 
tius); Walter Bergmann, Klavierschule (Möseler). 


IV. Werke zeitgenössischer Komponisten für Unter- 
und Mittelstufe 


Käthe Volkart-Schlager, Rundherum, Heft I (Schott); 
Felicitas Kuckuck, Kleine Musikantenstücke (Schott); 
Bartök, Die erste Zeit am Klavier (Schott); Henk Ba= 
dings, Arcadia Y/II (Schott); Siegfried Borris, Erstes 
Klavierbuch für Karen-Isela (Sirius); Walter Rein, 
Spielbuch für Gisela (Pelikan); Fritz Büchtger, Spiel= 
buch für Ute (Müller); Bartök, Mikrokosmos VII 
(Boosey); Bartök, Für Kinder V/II (Boosey); Bartök, 
32 Leichte Klavierstücke (Doflein) (Boosey); Armin 
Knab, Sonne und Regen (Tonger); Paul Hindemith, 
Wir bauen eine Stadt (Schott); Das neue Klavierbuch 
VII (Schott); Helmut Degen, Spielmusik für Klavier 
(Müller); Ernst Lothar v. Knorr, Sonatine (Bisping); 
Bruno Stürmer, Ein Ferientag (Bisping); Igor Stra= 
winsky, Les cing doigts (Chester); Paul Hindemith, 
Sing= und Spielmusiken, Heft 4 (Schott); Jens Rohwer, 
Ausgriffe (Möseler). 


V. Klaviermusik nach Volksliedern 

Hermann Schroeder, Es steht ein Lind’ (Tonger); Jo= 
hannes Driessler, Kleine Klavierfantasien über Kinder= 
lieder (Bärenreiter); Karl Marx, Klaviermusik nach 
Volksliedern (Bärenreiter); Wilhelm Maler, Jahres= 
kreis (Schott); Hermann Schroeder, Minnelieder 
(Schott). 


VI. Klaviermusik für vier Hände 
Unter= und Mittelstufe 


Henk Badings, Arcadia, Heft 4 (Schott); Käthe Vol- 
kart=Schlager, Zu Zweit mehr Freud VII (Müller); 
Walter Rein, Spielbuch für Klavier 4ms (Pelikan); Ha- 
rald Genzmer, Erstes Spielbuch 4ms (Schott); Harald 
Genzmer, Zweites Spielbuch 4ms (Schott); Siegfried 
Borris, Aufzug, Divertimento und Sonatine 4ms 
(Sirius). 


Entlarvung eines Schlagwortes 
»Interessant« 


„Was will man denn, schließlich ist es doch sehr inter- 
essant”, heißt es, wenn man Bedenken anläßlich einer 
Kunstausstellung äußert, in der eigenartig moderne 
und mehr modische Bildwerke zu sehen sind. 


„Immerhin ein interessanter Abend”, lautet das Urteil 
nach einem Konzert mit gemäßigt neuer, aber nicht 
sehr spannungsreicher Musik. 


Wer sich mit künstlerischen Dingen beschäftigt und 
die Publikumsreaktionen prüft, kann solches und ähn= 
liches fast täglich hören. Das Wörtchen „interessant” 
ist zum Schlagwort geworden. Enthebt es sich schon 
dadurch eines Wertes, so macht es diesen noch frag= 
würdiger, wenn man feststellen muß, wer das Wört= 
chen wann verwendet. Es sind alle diejenigen „Kunst- 
freunde”, die neuen Erscheinungen begegnen, sich 
ihnen nicht verschließen wollen, aber doch nichts mit 
ihnen anfangen können. Um nicht als „Reaktionär” 
angesehen zu werden, enthält man sich der Stimme 
aber nicht, sondern führt flugs das Wörtchen „inter= 
essant” in die Debatte ein. Es klingt durchaus positiv 
und kann niemanden veranlassen, einen festzulegen. 
Das Urteil bleibt zumeist auch auf diese Bezeichnung 
„interessant” beschränkt. Ist sie aber überhaupt fähig, 
ein Urteil darzustellen? Ja. Aber mit einem anderen 
als dem beabsichtigten Akzent. An Stelle Mindestmaß 
an Lob zu sein, das man, um nichts Falsches zu sagen, 
Neuerscheinungen a priori zuerkennt, verkehrt sich 
die Bedeutung jenes Wortes für den Einsichtigen heute 
in das Gegenteil: in das Höchstmaß an kritischer 
Distanz und zweifelgvoller Reserve, Ja es kann für 
Empfindliche so weit kommen, daß sie keinerlei Inter- 
esse mehr für Dinge aufwenden, von denen es heißt, 
sie seien „schließlich interessant”. Ihnen will es 
scheinen, als sei das Wort „interessant“ tatsächlich 
seines schönen ursprünglichen Sinnes beraubt und zum 
Deckwort für unbedeutende, aber sich modern gebende 
Gestaltungen auf dem Gebiete der Kunst degradiert, 
zur Ausrede dafür verkleinert, ein eigenes und um= 
reißbares Urteil nicht abgeben zu wollen oder zu 
können. Außerdem versuchen viele, die jenes Wört- 
chen heute verwenden, ohne zu denken, bevor sie es 
aussprechen, eine Unsicherheit mit ihm zu verbergen, 
die sie anfällt, sobald sie sich verschiedenen neuen 
Dingen .der Kunst gegenübersehen. 


Der angeblich niemanden belastende und beleidigende 
Mittelweg dieses „immerhin interessant” ist nicht 
weniger unverbindlich als das berühmte Mittelmaß, 
das uns von Sedlmayr bis Melichar so warm empfoh- 
len wird und das, befolgt man es, doch nur zum Mittel= 
mäßigen führt. Man sollte einsehen, daß unser Wört- 
‚chen „interessant” der neuen Kunst genau so wenig 
einen Dienst erweisen kann wie die Formulierung 
„ganz nett” bei bekannten Werken. Wenn man auch 
kein gesetzgebundenes Verbot des Wörtchens „inter= 
essant” erlassen kann und will, so wäre es doch ge= 
boten, ihm eine ausreichende Karenz= oder auch Kon= 
valeszenz-Zeit zu ermöglichen, indem wir es vorläufig 
nicht mehr zu verwenden geloben. WEIL. 


Musikerziehung in New York 


Auf so beschränktem Raum eine Darstellung des 
musikalischen Unterrichtswesens in New York zu 
geben, ist schwierig. Was erreichbar erscheint, ist eine 
Skizzierung der Umrisse und der Charakteristika der 
so vielgliedrigen und unteıschiedlichen musikalischen 
Pädagogik New Yorks. Es dürfte nur wenige Städte 
in der Welt geben, die einemjungen musikinteressierten 
Menschen größere Möglichkeiten bieten, seiner Nei: 
gung durch systematische Studien zu folgen als New 
York. Diese Zwölf=Millionen=Stadt, welche die Summe 
mehrerer, in vieler Hinsicht divergierender Großstädte 
ist, hat alle nur denkbaren der musikalischen Aus= 
bildung dienenden Einrichtungen. Das soziologisch 
und künstlerisch besonders Erfreuliche dieser Mannig= 
faltigkeit liegt darin, daß ein Talent — es braucht 
keineswegs gleich himmelstürmend zu sein — selbst 
mit geringen finanziellen Mitteln oder sogar ohne 
solche eine gediegene Musikerziehung erhalten kann, 
wenn Fachberater den Eindruck gewinnen, daß die 
aufgewandte Mühe und die vielleicht nötige Beihilfe 
ein angemessenes Resultat versprechen. 


Nehmen wir den Fall, daß Eltern, die in einem klein= 
bürgerlichen Milieu, vielleicht in der Bronx oder an 
der „Lower Eastside” Manhattans, leben, ihrem Kind 
eine hochwertige Musikerziehung geben möchten, 
dann werden sie sich mit großer Wahrscheinlichkeit 
an eine der in verschiedenen Stadtteilen gelegenen 
„Settlement Music Schools“ wenden. Diese Settlements 
waren in der Zeit der großen Einwanderung (vor= 
zugsweise aus Osteuropa) vor und nach der Jahr= 
hundertwende als Erholungs- und Belehrungsstätten 
gedacht. Aus bescheidenen Sing= und Spielgruppen 
sind im Laufe weniger Jahrzehnte weitverzweigte, 
keineswegs auf die Musik beschränkte, häufig hoch= 
qualifizierte Lehrinstitute geworden. Sie haben über= 
wiegend einen Lehrerstab, der eine musikalische Aus= 
bildung bis zur Berufsausübung betreuen kann. Aus 
diesen Schulen, die, wie etwa „Henry Street Settlement 
School of Music“, Chor, Orchester, „Opera Workshop“ 
und einen alle Instrumental-, Vokal- und Theorie= 
fächer umfassenden Lehrplan besitzen, sind oft Talente 
hervorgegangen, die sich im Musikleben des Landes 
voll behaupten können. Ist durch Darbietungen, die 
nicht selten in den akkreditierten Konzertsälen New 
Yorks stattfinden, die Begabungsfrage günstig ent= 
schieden, dann wird der betreffende Kandidat ohne 
allzu große Schwierigkeiten auch noch den Weg in die 
Juilliard School of Music oder in eines der anderen 
angesehenen Konservatorien oder auch zu einem 
renommierten Privatlehrer finden. Es liegt etwas 
Schmerzliches in der Tatsache, daß die Juilliard School 
und mehrere Music Colleges New Yorks Opernabtei= 
lungen haben, in denen hervorragende Arbeit ge= 
leistet wird. Schmerzlich deshalb, weil wegen der 
minimalen, auf wenige Großstädte beschränkten 
Opernpflege des Landes nur ein Bruchteil der zu einer 
Karriere Berechtigten Aussichten auf ein Engagement 


hat. Wie hoch das Niveau der Opernschule der Juilliard R 


School z.B. ist, mag daraus hervorgehen, daß sie in 
der letzten Saison „Capriccio“ von Richard Strauss 
in einer Darstellung herausbrachte, die an einer 
deutschen Großstadt-Bühne hätte bestehen können. 


* 
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Die allgemein in Amerika sehr früh einsetzende 
Pflege eines musikalischen Talents hat in New York 
zu Einrichtungen besonderer Art geführt. Eine von 
ihnen ist die städtische, also ohne Schulgeld betriebene 
„High School for Music and Art”. Sie gibt künstlerisch 
begabten Kindern selbstverständlich zunächst eine 
vollwertige Schulbildung; sie wird aber in ganz ande= 
rem Umfange als in einer normalen High School 
mit Musik und anderen Künsten verbunden. Die 
„High School for Music and Art“ besitzt mehrere 
große Chöre und Orchester, von denen das an der 
Spitze stehende, vollbesetzte Orchester anspruchsvolle 
klassische und moderne Programme bieten kann. Die 
Ausbildung auf einem Instrument wird dadurch er= 
leichtert, daß dem Schüler auf Verlangen das betref= 
fende Instrument leihweise überlassen wird. (Das 
Klavier bleibt ganz dem Privatunterricht vorbehalten). 
Der erteilte Instrumentalunterricht führt vor allem 
zur Mitwirkung in einem der abgestuften Orchester. 
Das ganze musikalische Erziehungssystem der „High 
School for Music and Art“ bildet also für den, der 
eine volle Berufsausbildung anstrebt, nur eine zu= 
sätzliche künstlerische Betätigung. New York besitzt 
noch eine Lehranstalt, die ganz vereinzelt dastehen 
dürfte. Es handelt sich um ein Institut, in dem Schul= 
pflichtige, die auf Grund überragenden Talents mit 
Erlaubnis der Behörden schon beruflich tätig sind, 
einen spezialisierten und intensivierten Schulunterricht 
in kleinen Klassen erhalten. Jugendliche Mitglieder 
der Broadway-Theater etwa, die allabendlich auf der 
Bühne stehen, oder musikalische Talente, die mehr 
Zeit zum Üben brauchen, als sich im regulären Schul= 
betrieb erübrigen läßt, erhalten in dieser Lehranstalt 
eine der gewöhnlichen High School ebenbürtige Er= 
ziehung. 


Für weite Kreise der sozial und wirtschaftlich geho= 
benen Bevölkerungsschichten kommt gerade in New 
York eine andere Schulbildung als die in Public 
Schools und öffentlichen High Schools in Frage. Mehr 
noch als in früheren Jahrzehnten bevorzugen New= 
Yorker Eltern, die die hohen Kosten aufbringen 
können, die Privatschulen. In ihnen wird, wenn auch 
ohne hochgesteigerten Ehrgeiz, künstlerische Anre= 
gung für eine musikalische Betätigung — Ensemble= 
spiel, Chorsingen, Theorie — geboten. Viele dieser 
Institute haben Abkommen mit tüchtigen Privat= 
lehrern, die Musikunterricht im Rahmen der betref= 
fenden Schule erteilen. Liegt eine ins Auge springende 
Begabung vor, dann werden die Eltern sich meistens 
für zusätzlichen Unterricht bei einem angesehenen 
Privatlehrer oder in einem akkreditierten Musik= 
institut entscheiden. Das Musikinstitut wird beson= 
ders dann gewählt, wenn das Kind der (im Eltern= 
haus vielleicht fehlenden) Anregung, etwa durch 
Kammermusikspiel oder durch Orchester und Chor, 
bedarf. In den Musikschulen werden als selbstver= 
ständliche Ergänzung Theoriekurse abgehalten, deren 
Besuch obligatorisch‘ zu sein pflegt. Diese Theorie= 
klassen vermitteln dem Schüler Kenntnisse in Har= 
monielehre — weitgehend in der Form der „Keyboard 
Harmony” —, Formenlehre, Vomblattspielen und 


singen. Eine große Rolle spielt meistens auch „Music 
Appreciation”, in der in einer „vereinfachten“, aufge= 
lockerten Form Musikgeschichte und Formenkunde 
kombiniert werden. Die steigende Neigung für die 
Blockflöte — recorder —, die bei Kindern und Erwach= 
senen Sympathien gefunden hat, ließ an vielen Mu= 
sikschulen Klassen für dieses „Familieninstrument“ 
erstehen. Br 


Betrachtet man die Lehrgänge der New-Yorker Colleges, 
so bietet sich ein Bild musikalischer Arbeit, wie es 
sich reichhaltiger kaum denken läßt. Der Gesamt: 
lehrplan, wie ihn z.B. das in vielen Richtungen aus= 
gebaute Queens College in Long Island, N. Y., auf- 
stellt, ist dabei keineswegs nur in der Musik so 
weitgehend spezialisiert. Als Lehrfächer sind Handel, 
Industrie, soziales Leben, Familienkunde, Rechtspflege, 
Steuerrecht, Kriminalwissenschaft, alle Disziplinen der 
Bildenden Künste, Theater, Film, Radio und vieles 
andere enthalten. Der Musik wird aber. in diesem 
College wie in den meisten anderen New Yorks ein 
besonders großer Raum zugebilligt. Im gegenwärtigen 
Lehrplan des Queens College, einer der fortschrittlich= 
sten Anstalten New Yorks, befinden sich unter den 
angekündigten 38 Kursen auf musikalischem Gebiet, 
die oft zwei und drei Stunden wöchentlich umfassen, 
auch Unterweisungen in Komposition, Orchestration 
und Dirigieren. Es werden außerdem „Musik und ihr 
sozialer und kultureller Hintergrund”, „Zeitgenössi- 
sche Musik” und Akustik behandelt. Die vier Or= 
chester des Queens College, von denen das für 
Konzertzwecke eingesetzte der fortgeschrittensten 
Schüler schwierigen klassischen und modernen Werken 


gewachsen ist, werden von Studierenden aufgefüllt, 


die entweder Privatunterricht oder den vom College 
gebotenen Gruppenunterricht nehmen. 


Das Hunter College of the City of New York, das im 
Gegensatz zum Queens College nur von weiblichen 
Schülern besucht wird, zieht die Grenzen enger. Es 
bietet gegenwärtig aber auch sieben musikwissen= 
schaftliche und theoretische Kurse und gibt dem Stu= 
dierenden außerdem Gelegenheit zur Ausbildung in 
Gesang und Instrumentalspiel. Auch in diesem Institut 
sind Orchester und Chor das Rückgrat des musika= 
lischen Lebens. Die Erweiterung früher erworbener 
Kenntnisse kann in Sonderkursen für Erwachsene 
erfolgen, die meistens in den späten Abendstunden 
abgehalten werden. 


Den weitaus größten musikalischen Lehrplan besitzt 
das Manhattanville College of Sacred. Heart, das sein 
Domizil jüngst aus der Bronx nach dem nahegelegenen 
Purchase, in ein Gelände von hohem landschaftlichem 
Reiz verlegt hat. Diesem Institut ist die Pius X. School 
of Liturgical Music angegliedert. In ihr werden die 
Studierenden in allen denkbaren Disziplinen der 
Musik unter besonderer Berücksichtigung der katho= 
lischen Kirchenmusik unterwiesen. Außer den regu= 
lären musiktheoretischen, musikpädagogischen und 
musikgeschichtlichen Fächern hält das College weitaus= 
gebaute Kurse für Gregorianischen Gesang, kirchen= 
musikalische Praxis, Chorgesang, Orgelspiel und 
Chorleitung ab. Da auch alle Instrumente, durchwegs 
in Klassen, unterrichtet werden, so kommt dieses In= 
stitut, das nicht weniger als 64 Kurse für das aka= 
demische Jahr 1955/56 anzeigte, einem großangelegten 
Konservatorium am nächsten, naturgemäß unter Be= 
tonung der religiösen Bestimmung des ganzen College. 


Die Universitäten New Yorks verfolgen musikalische 
Ziele auf der gleichen Linie; naturgemäß mit dem 
Unterschied, daß die Studenten, die mehrere Jahre 
College-Ausbildung hinter sich haben, die musika= 
lische Arbeit auf einer höheren Stufe betreiben. 
Während die Colleges den „Bachelor“-Grad verleihen, 
führt ein abgeschlossenes Studium in einer Universität 
zum „Master“=- und später, auf Grund intensiver 
weiterer Studien zum PH. D. (Doctor of Philosophy) 
=Diplom. Die New=Yorker Colleges und Universitäten 
bieten durch die Konzentration hervorragender Lehr= 
kräfte aller musikalischen Kategorien, ähnlich wie die 
großen deutschen Universitäten, die Voraussetzungen 
zu umfassendem und fundiertem Studium. 


Man kann über Musikerziehung in USA selbst in 
einem eng gezogenen Rahmen nicht sprechen, ohne 
die wichtigen mechanischen Medien der Übermittlung 
geistiger Werte: Radio, Television und Schallplatte, 
einzubeziehen. Immer wieder stellt man gerade in 
New York mit Erstaunen fest, welche Literaturkennt- 
nis und Urteilsfähigkeit sich hier junge Menschen 
durch diese technischen Hilfsmittel aneignen. Es ist 
keine Seltenheit, daß sich Jugendliche weitausgebaute 
Schallplattensammlungen ernster Musik anlegen. 


Eine in New York stark spürbare Lücke im Privat= 
unterricht sei nicht unerwähnt. Sie ist im amerika- 
nischen System des freien Wettbewerbs begründet, 
dem auch die künstlerischen Berufe unterworfen sind. 
Versuche zur Änderung der Verhältnisse sind durch 
die Ausdehnung der Riesenstadt New York bisher im 
Keime steckengeblieben: Der Privatmusikunterricht 
unterliegt keiner Kontrolle durch Examina oder Unter- 
richtserlaubnis, wie dies die deutschen Musiker schon 
vor Jahrzehnten, von Preußen ausgehend, durch die 
Arbeit des „Verbandes Deutscher Tonkünstler und 
Musiklehrer” erreicht haben. Es kann sich also jeder 
als Privatmusiklehrer etablieren, dem es danach ge= 
lüstet. Die (gerade in einer Weltstadt schwere) Aus= 
lese bleibt der Urteils= und Zahlungsfähigkeit des 
Unterrichtnehmenden überlassen. Daher ist die Zahl 
der musikalisch und pädagogisch auf unsicherem Boden 
stehenden Lehrkräfte recht beachtlich. Die Besserung 
dieses Zustandes erfolgt in neuerer Zeit allerdings da= 
durch verhältnismäßig schnell, daß aus den angesehe-= 
nen Musikschulen und den von tüchtigen Privatlehrern 
geleiteten Studios ein Strom gut vorbereiteter Musik= 
lehrer in den Beruf eintritt. 


Zum Schluß sei noch der wirtschaftlihen Lage der 
New=Yorker Musiklehrer kurz gedacht. Es hat sich bei 
ihnen durchwegs derselbe Prozeß der Angleichung an 
die allgemeinen ökonomischen Verhältnisse vollzogen, 
der im übrigen Wirtschaftsleben bemerkbar ist. Trotz 
der stark gesunkenen Kaufkraft des Dollars hat sich 
der Lebensstandard der mittleren Bevölkerungsschich= 
ten durch erhöhte Einkünfte gehoben. Da diese Schicht 
in erster Linie für das musikalische Unterrichtswesen 
in Betracht kommt, so ist die wirtschaftliche Lage des 
New=Yorker Musiklehrerstandes trotz sehr hoher 
Lebenshaltungskosten und enorm gestiegener Steuern 
nicht als ungünstig zu bezeichnen. Diese Tatsache läßt 
sich auch darauf zurückführen, daß der Respekt vor der 
künstlerischen und pädagogischen Leistung durch das 
steigende Bildungsniveau der Bevölkerung gewachsen 
ist. Der Musiklehrer genießt in weit höherem Maße 
als vor Jahrzehnten als ein anerkannter Kulturträger 
die Achtung der Eltern und Kinder. 

Artur Holde 


7. 


Aus dem Arbeitskreis für Schulmusik und allgemeine MusıkpaosgosE 


1. Bundesvorsitzender: Dozent Richard Junker, Hannover-Waldhausen, Linzer Straße 3 


Englische Gäste 


Anläßlich des ı. Sonderlehrgangs des „Arbeitskreises 
für Schulmusik und allgemeine Musikpädagogik” mit 
dem Thema „Kunstwerk und Werkbetrachtung in der 
Schule“ im August 1956 in Bayreuth war einer der 
bekanntesten Schulchöre aus Süd-Wales (England) in 
Bayreuth, um den Lehrgangsteilnehmern in Ergän= 
zung zu ihren sonstigen Arbeiten einen Einblick in 
die englische Chormusik sowie in die Tätigkeit eng= 
lischer Schulchöre zu geben. 

Der Chor begründete seinen Ruf durch Konzertreisen 
in England sowie durch zwei frühere ausgedehnte 
Deutschlandfahrten. Heute gehört er zu den bedeu= 
tendsten Kinderchören in Wales. 1955 errang er bei 
dem „Great National Eisteddfod (d.i.Musikwettstreit) 
at Wales” den ı. Preis. Das ist die höchste Auszeich= 
nung, die in England an einen Chor vergeben werden 
kann. 


Das Programm des Chors enthielt Volksliedsätze und 
Madrigale, die im Laufe der Woche bei verschiedenen 
Gelegenheiten gesungen wurden: Alte englische, 
schottische und walisische Volksmusik, englische 
Madrigale aus dem 16. und 17. Jahrhundert; ferner 
Kompositionen von Purcell, Morley, Carey u. a. und 
moderne Chorsätze. 

Über die Leistungsfähigkeit des englischen Chors 
haben die Pressestimmen übereinstimmend sehr posi= 
tiv berichtet. Es mag von allgemeinem Interesse sein 
zu erfahren, mit welchen Eindrücken der englische 
Chor in die Heimat zurückgekehrt ist und wie er das 
Dankschreiben des Vorsitzenden des Arbeitskreises 
beantwortet hat. 

Das Antwortschreiben des Oberstudiendirektors der 
betreffenden englischen Schule hat folgenden Wort= 
laut: 


Headmaster 
J. J. Jones 
Dyffryn Secondary Modern School 


CWM. Monmouthshire. 


21st September, 1956 
Herrn R. Junker, 


Hannover=Waldhausen, 
Linzer Straße 3 
Germany 


Ref. C.J/1/56, 


Lieber Herr Junker, 


wir sind gerade in unsere Schule zurückgekehrt und 
sind dabei, unsere wirklich mühsame Erizehungsarbeit 
wieder aufzunehmen. Ich nehme an, daß Sie und Ihre 
Familie gesund sind. Wir kamen am 15. August 
wieder in England an — sehr müde, aber auch wirk= 
lich sehr beglückt. 


Ich möchte Ihnen und all unseren Freunden (denn wir 
schlossen wirklich eine Reihe sehr schöner Freund- 
schaften bei der Tagung) vor allem erst einmal dafür 
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danken, daß Sie uns die Ehre gaben, unser Land bei 
Ihrem Lehrgang vertreten zu dürfen, zum andern für 
Ihre herzliche Aufnahme und Gastfreundschaft und 
zum 3. für den wunderschönen Empfang, den Sie 
unseren Kindern gaben. 

Wir sind stolz und froh, mit Ihnen zusammengewesen 
zu sein. Ich habe eine Abschrift Ihres Briefes, den 
Sie an unsere Schulbehörde für Monmouthshire ge= 
schickt haben, erhalten. Ih muß sagen, daß sowohl 
der Dezernent als auch die Schulleitungen sehr 
erfreut über Ihren Bericht von dem Lehrgang waren, 
und Ihr Brief hat große Verbreitung gefunden. Wir 
alle senden Ihnen unseren Dank und unsere besten 
Wünsche. Mögen wir uns bald unter so frohen Um= 
ständen wiedersehen. 

Nehmen Sie meine herzlichen Grüße und übermitteln 
Sie meine herzlichen Grüße Ihrer Familie, Dr. Daube 
und allen Freunden, die wir in Deutschland kennen= 
lernten, wenn Sie sie sehen. 


Auf Wiedersehen 


Ihr ergebener 
gez. Unterschrift. 


Mitgliederversammlung 


Die satzungsgemäße Mitgliederversammlung 1956 
fand als Abschluß der 3. Bundestagung am 4. Oktober 
in Kassel statt. Die Beratungen und Beschlüsse be= 
zogen sich u. a. auf folgende Punkte: 


1. Der Vorstand wurde gebeten, den Landesbereich 
Hamburg gemäß $ ı2 der Satzungen zu errichten. 


2. Studienassessorin Hildegard Junker, Hamburg, die 
durch Lehrproben und Vorträge in Bayreuth und 
Kassel hervorgetreten ist, wurde einstimmig zur Fach= 
beraterin des neuen Landesbereichs gewählt. 


Die Geschäftsstelle des Landesbereichs Hamburg be= 
findet sich in Hamburg=Volksdorf, Eulenkrugstraße 68. 


3. Die Versammlung wählte Dozent Werner Krütz= 
feldt (Hochschule für Musik in Hamburg) ebenfalls 
einstimmig zum Mitarbeiter im Pressereferat des Vor- 
standes. 


4. Die bisherige Lehrgangstätigkeit hat sich bewährt 
und soll 1957 fortgesetzt und intensiviert werden. 


5. Das Echo des Bayreuther Sonderlehrgangs „Kunst= 
werk und Werkbetrachtung in der Schule“ veranlaßte 
die Versammlung zu dem einmütigen Beschluß, im 
Jahr 1957 einen ähnlichen Lehrgang in Bayreuth 
durchzuführen. Der Vorsitzende wurde gebeten zu 
prüfen, ob mit diesem Lehrgang die 4. Bundestagung 
verbunden werden kann. 


Landesbereich Niedersachsen 


Die unter Leitung von Studienrätin Irma Holzapfel 
seit einigen Monaten in Hannover bestehende Arbeits- 
gemeinschaft „Musikerziehung” erfreut sich eines 
ständig wachsenden Zuspruchs. Die Zahl der schrift- 
- lichen Anmeldungen ist inzwischen auf 150 angestie= 
gen. Die AG beschäftigt sich-Z. Z. mit der Praxis des 
Musikunterrichts in der Grundschule und wird sich 
später weiterführenden Aufgaben zuwenden. Mit 
jeder Übung ist eine Lehrprobe verbunden. 

Der Fachberater des Arbeitskreises für den Verwal: 
tungsbezirk Braunschweig, Professor Adolf Struck, 
führte seine bisherige Tätigkeit im Rahmen der musi- 
kalischen Lehrerfortbildung mit dem Thema „Stimm= 
pflege in der Schule” weiter (Referentin: Studienrätin 
Holzapfel, Hannover). 

Schulrat Utermöhlen, Hann.-Münden (Fachberater für 
den Regierungsbezirk Hildesheim), regte die Musik- 
erzieher seines Schulaufsichtskreises an, der mus 
sischen Erziehung die ihr gebührende Beachtung zu 
. schenken, das Singen und selbsttätige Musizieren der 
Schüler zu fördern und dem hindernden Durchein= 
ander in der Ton- und Notennamensgebung ein Ende 
zu setzen. Die Qualität des Namensystems von Prof. 
Eitz soll im Laufe von zwei Jahren erprobt werden; 
nach gemeinsamer Beratung wird dann ein endgül= 
tiger Beschluß gefaßt werden. 


Aus Mitgliederkreisen 


Akademiedirektor Dr. Richard Greß, Kassel, vollen= 
dete sein Op. ı12 „Abendfeier” (Rückert), eine 
Lyrische Kantate für Altsolo und Orchester. Sein 


anläßlich der 3. Bundestagung in Kassel uraufgeführ- 
tes — Richard Junker gewidmetes — „Spruchband“, 
Goethe-Sprüche von Leben, Liebe, Welt und Gott für 
vier Frauenstimmen und Streichorchester (Op. 111), 
ist vom „RIAS“ Berlin zur nächsten Aufführung 
angenommen worden. 


Studienassessorin Hildegard Junker setzte ihre Be= 
mühungen um die Verbreitung des Verständnisses für 
Hindemiths Liedschaffen fort. Anläßlich eines Lieder- 
abends im Festsaal der Walddörfer Schule zu Ham- 
burg-Volksdorf sang sie acht Lieder aus dem „Ma= 
rienleben“, Professor Schütt, Hamburg, hatte den 
Klavierpart übernommen. 


Rektor Christian Kjär brachte im Verlag Heick, Ham- 
burg, „Klassennotentafeln“ für den Grundschul= 
Musikunterricht heraus. 


Gedenktafel 


Mitten aus segensreicher Tätigkeit heraus starb Rek= 
tor Georg Becker, Leiter der Fröbelschule in Bielefeld. 


Noch in voller Erwartung, auf den Eintritt in das 
Berufsleben stehend, verschied kurz nach ihrer An- 
meldung zur Teilnahme an dem Lehrgang in Bayreuth 
Studentin Ilse Helmcke, Hannover. 


Am 13. Oktober ist für immer Lehrer i. R. Karl Franke, 
Steinberg, Krs. Offenbach/Main, von uns gegangen. 
Er gehörte zu den unermüdlich Tätigen, die über die 
Berufsjahre hinaus der Schule und der Jugend dienen. 
Die Musikerziehung war der krönende Höhepunkt 
seiner Lebensarbeit. 


Der Arbeitskreis wird den Heimgegangenen ein 
ehrendes Gedenken bewahren. 


DER-MUSIKSTUDENT 


Auch eine Bilanz 


Wenn man am Ende eines Jahres und am Beginn eines 
neuen in einer bedächtigen Stunde (die es allem zum 
Trotz dann und wann für jeden geben sollte) in sei= 
nem Kalender oder Tagebuch blättert, dann stößt man, 
sich erinnernd, auf mancherlei Begebenheiten, die ein 
Jahr für den einzelnen wie für die Allgemeinheit mit 
sich bringt. Am erschreckendsten aber ist, wie reich 
‚ die Ernte war, die- der Tod eingebracht hat. Und 
unsere vergeßliche Zeit sollte doch hier und da einmal 
stillestehen und voller Schweigen den Atem anhalten, 
sich bedenken und bei diesem löblichen Tun Rechen= 
schaft ablegen. Allein wie beklemmend ist die traurige 
Bilanz, die der Musikkalender verzeichnet (von allem 
anderen nicht zu reden)! 
Wir ‚blättern, und jedes Blatt, das wir umwenden, 
wird bald zu einem Gedenkblatt. Das begann vor 
einem Jahr gleich in den ersten Tagen des Jahres mit 
Eugen Papst, und dann ging es weiter: Johannes Graf 
Kalckreuth, Erich Kleiber (just an Mozarts Geburts= 
£ tag), Günther Ramin, Fritz Lehmann, Reinhold Zim= 
mermann, Hermann Abendroth, Walter Michael Ber- 


ten, Angela Janowsky, Richard G’schrey, Walther 
Hensel, Georg Götsch, Hans Kulla, Walter Giese= 
king, Bertha Antonia Wallner... 

Was uns erschüttert, ist nicht nur der Verlust, son= 
dern zugleich das mit jedem neuen Toten sich meh- 
rende Bewußtsein eines Endes und einer Lücke. 
Gewiß, gewiß, eine nicht zutreffende Redewendung 
besagt, daß jeder zu ersetzen sei. Aber, im Kleinen 
wie im Großen: jeder Mensch ist nur einmal da, nur 
einmal eben der, der als solche Einzelerscheinung 
unersetzlich bleibt, der Straßenarbeiter da draußen 
wie das Genie, dessen Erlöschen nur, weil das Genie 
ein begnadeter „Einzelgänger“ ist, deutlicher vor 
Augen tritt als das des Menschen im „einfachen“ 
Leben. Zu ersetzen also ist keiner. Aber die Mensch= 
heitsgeschichte hat uns den erfreulichen Trost gelehrt, 
daß es doch weitergeht und immer neue Kräfte an die 
Stelle der alten treten und eben diese Kräfte wies 
derum eigengeprägte Wesen sind. 

Vorausgesetzt, daß diese Kräfte existieren. Als Furt= 
wängler starb, als Clemens Krauß von uns ging, da 
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wurde es zum ersten Male offenbar, was wir uns 
sozusagen im Vollbesitz des Vorhandenen nicht recht 
klargemacht hatten. Damals stellte sich zum ersten 
Male die Frage: Was nun? In diesem Augenblick trat 
die Versäumnis zutage, deren Folgen wir zu tragen 
haben. Nicht wir allein, sondern der Nachwuchs (es ist 
das scheußlichste Wort, das in den letzten Jahren 
geprägt wurde). Denn durch die großartige Anein-= 
anderreihung von großen Persönlichkeiten, um die, 
wie Mozart sagen würde, berechtigtermaßen ein „Ge= 
reiß” war (und ist), verlor man den Blick und die 
Anteilnahme für die, die nachrücken sollten. Man 
lebte glückhaft und sorglos in den Tag. Als sich dann 
mehr und mehr die Lücke auftat und noch auftun 
wird, begann das Jammern und Wehklagen um den 
fehlenden „Nachwuchs“, um Nachlassen der Quali= 
täten. Wie, so fragen wir, sollten die Jungen, die 
heute auch nicht mehr ganz jung sind, je Gelegenheit 
erhalten haben, sich zu bewähren, sich zu zeigen, den 
einst, zu Mahlers Zeiten, noch gangbaren Weg des 
Betreutseins durch eben den großen „Kollegen“ zu 
gehen? Die einmal heraufbeschworene Gefahr ver= 
dichtet sich mit jedem Tag. Dabei sei dies mit Nach= 
druck gesagt: der „Nachwuchs“ war und ist da. Und 
eben weil er da ist und — der Umgang mit den Musik= 
studenten belegt es — als eine junge Generation, die 
einem Naturgesetz zufolge anders ist als jede voraus=- 
gehende, ihr Lebensrecht beanspruchen darf, sollte 
man aus der Erfahrung klug werden und alles daran= 
setzen, die Jungen zu rechter Zeit an den rechten Platz 
zu lassen. Es besteht kein Grund, in eine Hand viele 
Ämter zu übertragen, es besteht kein Grund, daß der 
eine sich durch den Fahrplan gastiert und vorzeitig 
auf der Strecke bleibt, während der andere Däumchen 
dreht oder anderes tut als das, wozu er berufen und 
was er. gelernt hat. 


Wir müssen an die Zukunft denken, immer nur an die 
Zukunft. Denn sonst stehen wir eines Tages mit ganz 
leeren Händen da. Laßt die Jungen rechtzeitig nicht 
nur an die Krippe, sondern zunächst einmal ins 
Geschirr! Sie müssen und sie wollen auch lernen, 
wenn sie sich später bewähren und den „Altvordern” 
— dieses Schicksal, aufs Altenteil gesetzt zu werden, 
bleibt keinem von uns erspart — ebenbürtig. zeigen 
sollen. ev 


Gedanken zum Busoni=-Wettbewerb 
Vier junge Pianisten 


Mit Ferrucio Busoni wurde die schöpferisch=technische 
Behandlung des Klavierspiels auf eine völlig neue 
Stufe gehoben. Und weil dem so ist, erhält der Busoni= 
Wettbewerb eine besondere Note, eine Note, die auf 
eine andersgeartete technische Grundlage des Könnens 
hinweist. Dieser Grundlage muß in der kritischen Be- 
trachtung und Bewertung Rechnung getragen werden. 
Erst dann erhält dieser Wettbewerb seine erzirherische 
Bedeutung. Wie tief die Gestaltung eines Werkes von 
der Technik abhängt, das kann gerade am Phänomen 
Busoni am einleuchtendsten aufgezeigt werden. Tech= 
nik ist keine mechanische Angelegenheit; sie ist von 
schöpferischer Natur. Auch das zu interpretierende 
Werk ist keine mechanische Konstruktion, sondern ein 
Stück Schöpfung. Das schöpferische Werk birgt in sich 
Umwandlungsmöglichkeiten. Die Notenwerte bleiben 
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wohl dieselben, jedoch die Beziehungssetzung der 
musikalischen Phrasen, der Töne untereinander, die 
agogische Ausdrucksweise können für den jeweiligen 
gestaltenden Geist andere Werte haben, Werte, die 
zum Teil im persönlichen Charakter begründet liegen, 
zum Teil zeitbedingt und zum Teil in der psycho= 
organischen Einstellung dem eigenen Körper gegen= 
über zu suchen sind. Auch die technische Handhabung 
ist einer Entwicklung unterworfen. 


Das Werk ist wohl zeitgebunden, ragt aber zugleich in 
eine ewig sich wandelnde Welt der Erscheinungen hin= 
ein. In dieser Wandlung ruht unverrückbar der Sinn 
des Lebens, der sich metaphysisch dokumentiert. Sich 
in solchen Urgesetzen verankern, bedingt eine Distan= 
zierung des schöpferischen Geistes vom Ausdruck der 
Erscheinungen und bedeutet kein sklavisches Ver= 
haftetsein an dieselben. 


Busoni schreibt als Zweiundvierzigjähriger aus Bologna 
an seine Frau: „Nur das Klavierspiel geht gut, ich 
spiele fast gar nicht mehr mit den Händen. Dieses 
Spiel wirkt überall gleich stark, was ich auch vortrage.“ 
Ohne Hände spielen ..... ähnlich äußerte sich Clara 
Schumann, daß sie das Gefühl habe, ohne Finger zu 
spielen ..... hier der Ausdruck dafür, daß Busonis 
Kunst u. a. im organischen Können begründet war, 
daß er von hier aus seine „Umwertung der Werte“ 
vollzog! Erst nachdem er seine Technik veränderte, 
ging Hand in Hand damit seine Auffassung und Wie= 
dergabe so weit, daß seinerzeit bekannte Berliner 
Kritiker sich die Frage stellten: „Was ist mit Busoni 
los? Seine Auffassung ist eine völlig andere ge= 
worden?” 


Mit einer bestimmten organischen Einstellung, wobei 
die in Frage kommenden Muskelgruppen mit ihren 
Zugkräften gegensätzlich zueinander Stellung nehmen, 
kommt ein Lebendigmachen des Gegendruces des je= 
weiligen Gegenstandes zustande. Eine solche Körper= 
einstellung bei der Interpretation wachhalten, erzeugt 
diese Art von Tonqualität, welche als organisches 
Pedal wirkt. So trug Busonis Interpretation einen 
eigenartigen Legatissimo=Charakter. Als ich Busoni 
das erste Mal im Leipziger Gewandhaus spielen hörte, 
hatte ich sogleich die Empfindung, daß hier ein „Bild= 
hauer“ am Instrument sitze, der sein Material model- 
liert. Busonis Haltung beim Spiel war enorm ruhig. 
Seine Finger waren keine „Hämmerchen“, sein Hand- 
gelenk klapperte nicht auf und nieder; seine Ellen= 
bogen schaukelten nicht. Busonis Körperhaltung war 
aufrecht, sein Blick gradaus gerichtet. 


Bei Busoni handelt es sich um ein gestaltendes Können, 
bei dem, vom biologischen Standpunkt aus betrachtet, 
die Musikalität mit einer bestimmten körperlichen Ein= 
stellung im Zusammenhang steht — eine Koordination, 
welche allgemeine Gültigkeit beansprucht. Denn die 
psycho=organischen Gegebenheiten sind nicht indis 
vidueller Natur, sondern sind nach ewigen Gesetzen 
zielstrebig angelegt. Busoni war der erste neuzeitliche 
Virtuose, der die organische Einstellung empfindungs= 
mäßig wachhielt und als Dominante des tonkünst- 
lerischen Könnens zum Ausdruck brachte. Die etwa 
auftauchende Frage, ob man befugt ist, eine solche 
universelle Berichterstattung zu geben, kann mit der 
Antwort gerechtfertigt werden, daß es sich auf psycho= 
physiologisch-anatomischem Gebiet nicht um eine. 
„Methode“ handeln kann, sondern um Gegebenheiten, 
welche die Natur selbst dem menschlichen Geist an die 


Hand gibt. Diese Gegebenheiten waren aufzudecken 
und keineswegs persönlich zu erfinden. 


Meine Absicht besteht darin, eine Kritik nicht nur vom 
rein musikalischen Standpunkt aus vorzunehmen, so= 
weit das überhaupt möglich ist, sondern vom Or= 
ganischen her den Interpreten zu erfassen, ihn zugleich 
zu belehren, eingedenk des inkommensurablen Spie= 
les Busonis, der in der Geschichte des Klavierspiels 
eine Stellung von umwälzender Bedeutung einnimmt. 


Zurück zum Wettbewerb. Mein Gewissen verpflichtet 
mich, ein paar Kritiken herauszugreifen, die ich bereits 
der Öffentlichkeit übergab. 


Der Kritiker der „Dolomiten“, Leiter des Bozener Kir= 
chenchors und Professor am Konservatorium, ein sehr 
zurückhaltender, abwägender und gewissenhafter 
Musiker, Rudolf Oberpertinger, schrieb bereits vor der 
Urteilsverkündigung, was sonst keineswegs seine Art 
ist, daß ein solches Phänomen wie Mirka Pokorna 
während des achtjährigen Bestandes des Busoni-Wett= 
bewerbs nicht erlebt wurde. Der Eindruck: Nun — 
Mirka Pokorna wurde mit einem Diplom abgespeist. 
Den Busonipreis, der diesma!‘ zur Verteilung kam, 
erhielt Jörg Demus (Österreich). Ich bringe nunmehr 
vier Besprechungen aus meinen Kritiken. 

(Schluß folgt) 


Heinrich Kosnick 


Musikerziehung 


Remscheid wird in diesem Jahre Sitz einer Musischen 
Bildungsstätte, „Der inhaltlosen Freizeit, insbesondere 
der der schulentlassenen Jugend, entgegenzuwirken, 
die verflachenden und abstumpfenden Zivilisations= 
genüsse auszutauschen gegen eine sinnvoll erholende 
und schöpferische musische Betätigung”, das ist das 
weitgespannte wie auch das aktuelle Aufgabenfeld 
dieser musischen Bildungsstätte. 


Die Stadt Hamm in Westfalen hat den Bau einer 
neuen Jugendmusikschule beschlossen. Diese soll keine 
Berufsausbildung vermitteln, sondern der noch stän= 
dig anwachsenden Zahl von 1127 Sing= und Instrus= 
mentalschülern, die der dort bestehenden Jugend= 
musikschule angehören, die notwendigen Möglich= 
keiten zur musischen Entfaltung und Freizeitgestal- 
tung gewähren. 

Die „Konzerte Junger Künstler”, eine Einrichtung, die 
vor sieben Jahren in Hannover gegründet und bisher 
von der Stadt Hannover, dem Niedersächsischen Kul= 
tusministerium und dem früheren NWDR getragen 
wurde und die den Zweck hat, jungen Begabungen 
eine Startmöglichkeit im öffentlichen Musikleben zu 
geben, konnte im vergangenen Jahr durch Verhand- 
lungen der Kultusministerien der Länder und des 
Deutschen Städtetages auf das ganze Bundesgebiet 
ausgedehnt werden. Die qualifiziertesten Künstler 
können vom Auswärtigen Amt in Verbindung mit der 
Deutschen Sektion des Internationalen Musikrates zu 
repräsentativen Veranstaltungen im Ausland entsandt 
werden. Die von Margarete Gehrig gegründete Unter 
nehmung konnte kürzlich ihr 75. Konzert in Hannover 
veranstalten. Inzwischen sind über 40 Städte der Auf= 
forderung des Deutschen Städtetages gefolgt und 
haben Verbindung mit dem Sekretariat der „Kon= 
zerte Junger Künstler” in Hannover aufgenommen. 
Die Staatliche Hochschule für Musik Freiburg i. Br., 
die von Professor Dr. h. c. Gustav Scheck geleitet wird, 
konnte ihr zehnjähriges Bestehen festlich begehen. 


Prof. Dr. Fritz Reusch, der kürzlich zum Korrespon= 
dierenden Mitglied der Kommission Musikerziehung 
innerhalb der Gesellschaft für Musikforschung berufen 
wurde, hat im Rahmen der 2. Schweizerischen Arbeits= 
tagung für Jugendmusik und Musikerziehung in Zürich 
einen mehrtägigen Einführungskurs über das Thema 
„Neue Wege des Laienmusikschaffens“ durchgeführt. 
Mit einem ad hoc gebildeten Chor zeigte er den an= 
wesenden Musikerziehern zahlreiche chorische Impro= 
visationsmöglichkeiten, 


Der Singkreis Zürich veranstaltete unter Leitung von 
Willi Gohl eine Offene Singstunde. Da das Publikum 
hauptsächlich aus Schülern und Lehrern der Zürcher 
Lehrerbildungsanstalten und aus ‘Seminaristen der 
Kantone Aargau und Bern bestand, konnte Gohl den 
Hauptakzent auf zeitgenössische Liedsätze und Kom= 
positionen legen. 


Im 1. Jugendkonzert der Stadt Leverkusen, ausgeführt 
vom Orchester der Jugendmusikschule der Stadt Le= 
verkusen unter der Leitung von Eberhard Werdin, 
wurden die Sinfonietta von Harald Genzmer sowie 
als Uraufführung eine „Festliche Musik” für zwei 
Instrumentalchöre von Eberhard Werdin gespielt. 


Das Institut für Pädagogik, Heilpädagogik und an= 
gewandte Psychologie der Universität Freiburg i. Br. 
kündigt für die Zeit vom 15. bis 2o. Juli dieses Jahres 
den nächsten großen pädagogischen Ferienkurs an. 


Paul Wehrle, Studienassessor in Karlsruhe, wurde von 
der dortigen Musikhochschule mit der Leitung ihrer 
Chorklasse beauftragt. 


Harald Genzmer, Professor für Komposition an der 
Staatlichen Hochschule für Musik Freiburg, hielt in 
einer Morgenfeier der Hochschule einen Vortrag über 
„Musiktheoretische Zeitprobleme”; Chor und Orche= 
ster der Hochschule brachten im Rahmen dieser Ver= 
anstaltung Genzmers „Zwei Chöre nach alten Texten”, 
„Chanson für gemischten Chor” und „Sinfonietta für 
Streicher”, zu Gehör. Ein Kammerkonzert des „Pro= 
Arte-Quartetts“ (Gustav Scheck, Edith Picht=Axenfeld, 
Ulrich Grehling und Atis Teichmanis), das in der 
Freiburger Musikhochschule stattfand, brachte ein Pro= 
gramm von Daniel Purcell (1660-1717) bis Johannes 
Brahms zur Aufführung. Ebenfalls in der Freiburger 
Musikhochschule gab der Geiger Stuart Canin aus 
USA mit Kurt-Heinz Stolze am Flügel ein Konzert, 
dessen Programm von Bachs Solosonate in g-Moll 
über virtuose Violinwerke von Paganini und Saint= 
Saöns bis zur 2. Sonate op. 32 (1948) des in Pittsburg 
lebenden amerikanischen Komponisten N. Lopatni= 
koff reichte. 


In der Woche vom 31. Juli bis 4. August 1957 werden 
sich Musizier- und Spiel=, Sing= und Tanzgruppen in 
Münster zu festlicher Begegnung treffen als einer 
Weiterführung der „Festlichen Tage Junge Musik” 
von Wanne-=Eickel 1952 und Passau 1954. 


Die Neue Bachgesellschaft will die Kirche und die 
Orgel in Mühlhausen (Thüringen) im Herbst dieses 
Jahres einweihen. 


Mehr als 6o Musikverleger zeigen ihre Neuerschei- 
nungen und wichtigsten Ausgaben in dem Verzeichnis 
„Musik und Musikbücher” an, das in jeder Musikalien= 
handlung kostenlos erhältlich ist. Wer den 74 Seiten 
starken Katalog nicht durch seinen Musikhändler 
erhalten hat, kann sich ihn durch den Deutschen 
Musikalienwirtschaftsverband (Bonn, Vivatsgasse 2) 
zuschicken lassen. 


Die Akademische Druck- und Verlagsanstalt Graz hat 
zu einer Subskription für die Neuauflage 1957 der 
„Denkmäler der Tonkunst in Österreich” aufgerufen. 
Der ermäßigte Subskriptionspreis der Gesamtreihe 
soll bei zehn Prozent Reihenrabatt 3045,— DM bes 


tragen. 
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Mein Oratorium »Die Seligen« 


Ein neues, abendfüllendes Oratorium, „Die Seligen”, von Joseph 
Haas, nach Worten der Heiligen Schrift und des Angelus Silesius 
für Soli, gemischten Chor und Orchester, wird am ı2. April 1957 
unter der musikalischen Leitung von GMD Paul Schmitz und 
unter Mitwirkung von Chor und Orchester des Staatstheaters 
wie zusätzlicher Chöre, welche von dem um das Werk von Joseph 
Haas besonders verdienten Fritz Keller einstudiert werden, in 
der Stadthalle zu Kassel zur Uraufführung kommen. 


Die Geisteswelt der „Bergpredigt” (Matth., 5. Kap.) 
ist überaus zeitnahe. Ein ernsthaftes Studium einiger 
theologischer Werke, wie Giovanni Papini, „Lebens= 
geschichte Christi“, oder Thaddäus Soiron, „Die Berg= 
predigt Jesu“, vertiefte mein Bestreben, mich mit dem 
Gedankengut der „acht Seligkeiten” auseinanderzu= 
setzen. Das Eindringen in den weltweiten Stoff unter= 
mauerte mein Vorhaben, aus ihm ein Chorwerk gro= 
ßen Ausmaßes zu gestalten. Es sollte den Gegensatz 
zwischen menschlicher Sinnenlust und überirdischem 
Entsagungsglück so unterstreichen, daß aus dem 
Widerspruch zwangsläufig die entscheidende „Erleuch= 
tung der Menschheit” emporwachsen konnte. Überdies 
erblickte ich im Kontrast der Meinungen ein urdra= 
matisches Prinzip. Dieses freizulegen, mußte meine 
dichterische Aufgabe sein. 


Abstrakte Ideen lassen sich nicht in Klang umsetzen, 
ebensowenig Seelenbewegungen mit moralisierenden 
Tendenzen. Ich mußte also konkretisieren und stili= 
sieren; aber nicht wie Cesar Franck so, daß ich typische 
Gestalten, wie Sklaven, Philosophen u. a., erfand, oder 
wie Franz Liszt, bei dem ein Vorsänger die Worte des 
Heilands interpretiert, während der Chor darauf in 
mannigfach belebter Art erwidert. Ich bemühte mich, 
zu neutralisieren: den Ich-Standpunkt aufzugeben 
und ihn in den Wir-Standpunkt umzuschmelzen. Die 
Atmosphäre, die die Bergpredigt ausstrahlt, soll nur 
der reliefartige Hintergrund sein, auf den das solisti= 
sche und chorische Tongemälde projiziert wird. 


Im Kampf meiner Überlegungen über den organischen 
Aufbau des Werkes entschloß ich mich zur Variation, 
doch in dem Sinne, daß nicht ein musikalisches Thema, 
sondern eine geistige Idee abgewandelt werden soll. 
Die Achtteiligkeit der Gedankenfolge beizubehalten, 
schien mir ebenso eine formale Notwendigkeit zu sein 
wie die Untergliederung der einzelnen Teile und das 
Einordnen der gleichgearteten Allegorien, 


Von vornherein klar war es mir, daß die lapidare 
Ausdrucksweise der Bibelworte beibehalten werden 
mußte, um stilistisch den Gleichklang der Textanlage 
zu garantieren. Wenn ich gleichwohl verschiedene 
Sinnsprüche von Angelus Silesius aus dem „Cheru= 
binischen Wandersmann” der „Stimme des Gewissens” 
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anvertraute, so glaubte ich, das Visionäre, das im 
Wesen der Sopranpartie meines Werkes liegen soll, 
nicht überzeugender als mit den Worten des schlesi= 
schen Mystikers charakterisieren zu können. Ebenso 
kam die Ausdrucksgewalt einiger Strophen aus der 
„Heiligen Seelenlust“ des gleichen Dichters meinen Ab= 
sichten für die Fassung der Gemeinschaftschöre in 
unübertrefflicher Weise entgegen. 


Der architektonische Gesamtplan meines Oratoriums 
läßt sich in knappen Worten folgendermaßen um= 
reißen: Ein chorisches Aufgebot der „Gottsuchenden“, 
assistiert von der „Stimme des Gewissens“, deutet zu 
Beginn das Vorwort aus, der Chor der „Geläuterten“ 
zum Abschluß den Nachruf. Prolog und Epilog bilden 
also den Rahmen, innert dessen das Tongemälde 
ersteht. Träger der Handlung für jeden der acht Teile 
ist der „Chor der Betrachtenden“. Er hat über die 
jeweilige Situation — sie mußte aus den Bibelworten 
aufgezeigt werden — zu berichten, ist einstimmig und 
wird nur von Männern ausgeführt. Musikalisch ist er 
auf das rezitierend Deklamatorische abgestimmt. Der 
Widerpart zu ihm sind „Die Kinder der Welt“, dar= 
gestellt von einem vierstimmigen gemischten Chor, 
in dessen Aussagen alle Stufen menschlicher Gefühls= 
wallungen Platz haben. Den eigentlichen dramatischen 
Akzent aber gibt „Der Rufer in der Wüste” (Solo= 
Bariton). Er hält der Menschheit das Spiegelbild ihrer 
Unvollkommenheit vor Augen, wühlt auf, erregt, 
beschwichtigt aber auch und spendet Trost. Er ist die 
realistische Personifikation der irdischen Gerechtigkeit, 
während die „Stimme des Gewissens” (Solo-Sopran) 
das nichtgreifbare Sinnbild des Metaphysischen ver= 
körpert. Gleichsam zwischen den Welten und Zeiten 
placiert sind die „Seligen“, die im einstimmigen Kin= 
derchor und dreistimmigen Frauenchor als engelgleiche 
Lichtträger das Wort Gottes entsiegeln und verkünden. 


Über den Stil meiner Musik etwas auszusagen, fällt 
schwer. Denn Musik kann man nicht beschreiben, man 
muß sie hören. Bei der Niederschrift der Musik zu den 
„Seligen“ war die Gefahr gegeben, sich in detaillierter 
Stimmungsmalerei zu verlieren. Die Vielfalt der Ge= 
sichte und Episoden fordert eine illustrative Farbigkeit 
geradezu heraus. Der beste Talisman gegen eine 
Hörigkeit zu impressionistischer Ausdrucksmanier war 
für mich von jeher meine sich stets bewährende Vor= 
liebe zum Zeichnerischen und Holzschnittartigen. Sie 
ist die sichere Bürgschaft für unverbogene Linien und 
klare Klänge, jedenfalls der Feind unsauberer Gefühls= 
verschleierungen. Und so hoffe ich, daß sich die „Seli= 
gen” neben ihren fünf erfolggesegneten anderen Ora- 
toriums=Geschwistern in Ehren behaupten können. 


Fr 


30 Jahre Stuttgarter Kammerchor . 


Der 1926 von Martin Hahn gegründete und seither 
geleitete Stuttgarter Kammerchor feierte mit drei Fest= 
veranstaltungen sein 30jähriges Bestehen: einer welt= 
lichen Abendmusik mit Werken von Distler, Pepping 
und alten Meistern, einer geistlihen Abendmusik 
mit Motetten von Schütz, Bach, Brahms, Bruckner, 
Reger und einem Festakt, bei welchem in Anwesenheit 
von Vertretern des Staates, der Stadt und der Kirche 
Martin Hahn der Titel eines Kirchenmusikdirektors 
verliehen wurde, Rund 250 Konzerte, geistliche wie 
weltliche, älteste wie neueste Musik auf dem Pro= 
gramm, konnte der Chor im In- und Ausland durch 


führen. In den letzten Jahren führten ihn ausgedehnte 


Konzertreisen fünfmal in die Schweiz, nach Frankreich 
und 1956 14 Tage nach Dänemark und Schweden. Im 
Februar 1957 wird der Chor wieder in der Schweiz 
konzertieren, wo er u. a. in Bern, Genf Neuchätel, 
Rapperswil und Schaffhausen singen wird. 


Der Festschrift entnehmen wir aus der Feder Martin 
Hahns über die Geschichte des Chors: 


‚Bei Übernahme des Stuttgarter Oratorienchors, da= 


mals noch „Verein für klassische Kirchenmusik“, war 
es von Anfang an mein Wunsch, neben diesem großen 


“ Chor, der in erster Linie die Oratorien mit Orchester 


und Solisten pflegte, einen kleinen Auslesechor ins 
Leben zu rufen, der die schier unübersehbare Zahl der 
weltlichen und geistlichen Werke der unbegleiteten 
A=-cappella-Musik zum Mittelpunkt seiner Arbeit 
machen sollte. Dazu wurde 1925 innerhalb des großen 
Chors ein Kurs für A=cappella-Musik abgehalten, der 
als Abschluß seiner einjährigen Arbeit eine öffent-= 
liche Aufführung mit dem Werk eines lebenden Kom= 
ponisten veranstaltete. Es war die denkwürdige Stutt- 
garter Erstaufführung der Christgeburt von Ludwig 
Weber am 26. Dezember 1926 in Anwesenheit des 
Komponisten. Der Erfolg dieser Aufführung führte 
zur Gründung des Kammerchors, der damals noch den 
Namen „Kammerchor des Vereins für klassische Kir- 
chenmusik“ hatte. Ebenso denkwürdig war die zweite 
Aufführung des Chors, die Johannes-Passion von 
Schütz, vermutlich auch Erstaufführung, die seither im 
Wechsel mit der Matthäus-=Passion zur festen Jahres= 
tradition unserer Konzerte hier und auswärts gehört. 
Mit dem dritten Konzert begann der leider an finan= 
ziellen Schwierigkeiten bald gescheiterte Versuch, am 
Totensonntag regelmäßig drei Bach-Kantaten aufzu= 
führen. 1931 brachte das erste Stuttgarter Schütz=Fest 
das, Auferstehungsoratorium, die Johannes=Passion, 


das Weihnachtsoratorium und viele kleinere Werke. 


Die Erstaufführung des Auferstehungsoratoriums 
durch den Kammerchor war 1928 erfolgt. Im Jahr 
1929 war das erste auswärtige Konzert in Mühlacker 
mit weltlicher A=cappella-Musik von Isaak bis Reger. 
1933 war die Erstaufführung der „Musikalischen 
Exequien“ von Schütz, die seither auch zum festen 
Bestand der Konzerte gehören. 1935 wirkte der Kam= 
merchor beim Cannstatter Bach-Fest mit Motetten von 
Bach mit, und im Herbst dieses Jahres konnte, nun in 
weit größerem Rahmen, ein zweites Schütz=Fest durch= 
geführt werden, bei welchem auch das Staatstheater 


_ mit Monteverdis „Orfeo“ mitwirkte. Der Kammerchor 


führte dabei die „Musikalischen Exequien”, die 7 Worte 
und die Matthäus=Passion auf. Mancherlei heute be= 
rühmte Namen zeigt die Mitgliedsliste dieser Jahre. 
In den Jahren 1932—1934 sang im Baß August Langen» 
beck und 1934—1936 im Tenor Karl Münchinger mit. 


Weitere Mitglieder waren damals Eugen Grimm, heute 
1. Bariton der Freiburger Oper, Albert Pfeiffle, Staats= 
oper Stuttgart, und Matz Mrakitsch, Bassist der Basler 
und Frankfurter Oper. Insgesamt wurden von 1926 
bis 1936 rund 50 Konzerte veranstaltet, meist bei 
freiem Eintritt, darunter wiederholt Konzerte zum 
Besten der Stiftungen Albert Schweitzers. 


Fast zehn Jahre lang war der Kammerchor ein Ans 
hängsel des Oratorienchors gewesen, der ihm auch 
fast alle Mitglieder stellte und die Betriebsunkosten 
zahlte; nun wurde der Chor selbständig. Der Titel 
lautete jetzt „Stuttgarter Kammerchor”, die Mitglieder 
waren zum größten Teil nicht mehr aus dem Oratorien= 
chor (heute sind es nur noch fünf), und die Betriebs= 
kosten wurden selbst aufgebracht. Die Probenarbeit, 
ursprünglich ı4tägig, wurde achttägig festgelegt. Der 
Chor sang nun fast ausschließlich A-cappella-Werke 
und probte ohne Mithilfe eines Instrumentes. 
Nachdem der Chor im ersten Jahrzehnt kaum über 
Stuttgart hinauskam, stand nun die kommende Zeit, 
jäh unterbrochen durch den Zweiten Weltkrieg, im 
Zeichen vieler auswärtiger Konzerte, vor allem in 
Württemberg. Wir nahmen die Bachmotetten in unser 
Arbeitsprogramm, vor allem „Singet dem Herrn“, und 
sangen außer in Stuttgart und Umgebung in Balingen, 
Tübingen, Blaubeuren, Urach, Schwäbisch-Hall, Heil= 
bronn, Ulm, Reutlingen, Horb, Schorndorf, Freuden= 
stadt, Korntal. Beim Stuttgarter Bruckner-Fest zum 
40. Todestag 1936 sangen wir zum erstenmal die acht= 
stimmigen Graduale, die uns seither im In- und Aus= 
land, neben Regers fast vergessenen Gesängen op. 138, 
große Erfolge brachten. Im Jahre 1937 wirkte der Chor 
mit dem Requiem beim Cannstatter Mozart=Fest mit, 
1939 brachten wir ein Programm mit Werken von 
Distler, Fröhlich und Unkel, darunter fünf Urauf- 
führungen. Der Ausbruch des Krieges, der fast den 
gesamten Männerchor samt Dirigenten unter Waffen 
rief, machte die Durchführung eines bis in alle Einzel- 
heiten festgelegten 3. Schütz=Festes, das die Deutsche 
Heinrich-Schütz-Gesellschaft als ihr offizielles Schütz= 
Fest 1939 übernehmen wollte, zunichte. Während der 
Oratorienchor durch den ganzen Krieg, wenn auch am 
Schluß in bescheidenster Form, weitergeführt werden 
konnte, mußte der Kammerchor 1941 seine Tätigkeit 
ganz einstellen. Rund 60 Konzerte waren im zweiten 
Jahrzehnt durchgeführt worden. 

Es war mir vergönnt, schon im August 1945 aus eng= 
lischer Gefangenschaft, genau fünf Tage vor der ersten 
Probe des auf 50 Mitglieder zusammengeschmolzenen 
Oratorienchors, zurückkehren zu können. Sofort wurde 
auch der Rest des Kammerchors zusammengerufen. 
Leider war der Männerchor in alle Winde verstreut, 
und wir begannen als Frauenchor mit einem Konzert 
für die Kriegsblinden auf der Solitude. Erst 1946 
konnten wir wieder in der sehr beschädigten Schloß= 
kirche die Schützsche Matthäuspassion wagen, deren 
erster Termin nicht gehalten werden konnte, da der 
Evangelist von den Franzosen ins Gefängnis gesteckt 
wurde. Langsam, allzu langsam ging damals der Auf= 
bau des Chors vor sich, und wir haben eine schwierige 
Zeit mit viel Rückschlägen und Enttäuschungen zu 
überwinden gehabt! Bald begannen auch wieder aus= 
wärtige Konzerte, so in Hohenheim, Schorndorf, Mar= 
bach, Waiblingen, Hall und Balingen. Das 25jährige 
Jubiläum verlief in aller Stille; allerdings mit zwei 
Konzerten, von denen das zweite lauter moderne 
Werke von Knab, Pepping, David, Hermann und die 
Stuttgarter Erstaufführung der Michaelsmesse von 
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Erommel brachte. 1952 war die Erstaufführung des 
„Jahrs“ von Ernst Pepping im Rahmen der Hohen- 
heimer Schloßkonzerte. Das Werk, seither oft — unter 
anderem an drei Sendern — gesungen, brachte uns den 
größten Erfolg in der Geschichte des Chors: die Ver= 
pflichtung des Kammerchors zum „Fest der deutschen 
Chormusik“ am 28. Juni 1953 in Essen. Das war ein 
Wendepunkt; denn wir bestanden hier neben 40 pro- 
minenten Chorvereinigungen mit Auszeichnung. Und 
nun begannen neben den Stuttgarter, den schwäbi= 
schen, den: Konzerten in der Bundesrepublik, die 
Auslandsreisen, die uns bis heute fünfmal in die 
Schweiz und 14 Tage nach Dänemark und Schweden 
führten. Den Erfolg dieser Konzerte spiegelt das 
Presseecho. Über 150 Konzerte im 3. Jahrzehnt, davon 
allein 100 in den letzten fünf Jahren und 36 im letzten 
Jahr, konnten durchgeführt werden. Wir haben heute 
Freunde in vier Ländern Europas und glauben, im 
bescheidenen Rahmen unserer A=cappella-Konzerte 
(die meist bei freiem Eintritt uneigennützig veran- 
staltet wurden) zur Vertiefung der Beziehungen zum 
Ausland beigetragen zu haben. Daß das möglich war, 
ist vor allem das Verdienst der Sängerinnen und 
Sänger, die ihre Samstage und Sonntage, ja ihren 
gesamten Urlaub im letzten Jahr, geopfert haben, um 
die Auslandsreisen möglich zu machen. Nicht zu ver= 
gessen sei die tatkräftige Unterstützung des Auswär- 
tigen Amts, des Regierungspräsidiums und der Stadt 
Stuttgart. Möge es uns vergönnt sein, diese schöne 
Arbeit in gleichem Idealismus weiterführen zu dürfen. 


Eine » Apocalipsis cum figuris« 
Burkhards „Gesicht Jesajas” 


Dieses Werk ist lebendig gewordenes Altes Testament: 
neben Anbetung und Offenbarung steht unvermittelt 
Zorn und Rache, und über alle Schrecknis des Welten= 
sturzes hinweg strahlt wie ein Leuchtfeuer die Heils= 
gewißheit. Die Musica sacra hat nicht nur den Auftrag, 
Gottes Wunder zu bezeigen und seine Geheimnisse 
betend zu lobpreisen — sie soll auch prophetisch Gottes 
Reden und Handeln in unserer Zeit deuten. „Das Ge= 
sicht Jesajas“ ist ein Zentralwerk im Schaffen des vor 
Jahresfrist unerwartet früh verstorbenen Schweizer 
Meisters Willy Burkhard. Es muß ein prophetisches 
Werk genannt werden. Denn es ist entstanden nicht 
etwa im Schlagschatten des Krieges, nicht in Zeit= 
läuften, da apokalyptische Schreckensbilder grausige 
Wirklichkeit waren, sondern mitten im Scheinglück 
des Friedens 1935/36. Und heute, nach 20 Jahren, reißt 
es einer, ach, so ähnlich satten Zeit die Larve ab, geht 
unerbittlich ins Gericht mit den „Werten“, die das 
Treiben der Welt bestimmen: hektische Betriebsam= 
keit, Prosperitätsglaube, maskiertes Machtstreben um 
jeden Preis... 


Die Aufführung, von Kantor Walther Schmidt in 
Lemgo hervorragend sorgsam einstudiert und mit 
wahrhaft schöpferischem Gestaltungsvermögen ge= 
leitet, war von lapidarer Größe. Was von den Stim= 
men, Chören wie Soli, gefordert wird, liegt fast jen= 
seits der Leistungsgrenzen. Die Lemgoer Marienkan- 
torei ist über sich selbst hinausgewachsen — und eben= 
so die Solisten, die bezüglich der Intonation, der 
Strahlkraft und der Modulationsfähigkeit der Stimme 
schlechthin vollkommene Leistungen boten: Marianne 
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Fischer (Sopran), Naan Pöld (Tenor) und Theo Linden= 
baum (Baß). Das verstärkte Hamburger Kammer- 
orchester und der Organist Hans Wollschläger hatten 
gebührenden Anteil daran, daß sich diese westdeutsche 
Erstaufführung zu einem solch aufwühlenden Erlebnis 


gestaltete. Fl 


»Sei uns, Erde, wohlgesinnt« 
Mark Lothars Oratorium in Paderborn 


Wir dürfen es ein heiter-besinnliches Oratorium nen= 
nen, dieses Stück „Neuer Musik“, das so natürlich und 
undoktrinär gewachsen ist aus musikantischem Geist 
wie nur ganz wenige. Aber damit haben wir nicht 
umrissen, wie weitgespannt der Bogen der Stimmungs= 
komplexe ist, wie tief die Bilder wurzeln, die da zum 
klingenden Ereignis werden! Innerlichkeit und roman= 
tisches Sehnen, drastisches Gaudium und balladeske 
Dramatik, Weltfreude und Lebensgeborgenheit sind 
bruchlos ineinander verschmolzen, und über alledem 
steht, von echter Religiosität getragen, groß und klar 
die Heimatliebe: als eine Grundlage idealer Menschen= 
gemeinschaft. 

Gedichte von Friedrich Bischoff haben dem Kompo= 
nisten als textlicher Vorwurf gedient. Bischoff ist 
Schlesier, und das heißt, daß er etwas ganz Spezifisches 
hat, Himmel und Erde, Landschaft und Brauchtum, 
Natur und Menschen zu schildern. Seine Sprache ist 
zuchtvoll und reich an echt dichterischen Bildern. Es 
schwingt ein eichendorffischer Unterton darin und zu= 
gleich etwas von der volkstümlichen Fabulierlust des 
Rübezahl-Landes. Und all das ist von Mark Lothar 
in die noch unmittelbarer ins Gemüt eindringende 
Sprache der Töne gekleidet worden. 


Rolf Agop ist mit spürbarer Liebe und Freude ans 
Werk gegangen. Er hat mit der trefflich musizierenden 
Nordwestdeutschen Philharmonie den Klangfarben- 
reichtum der Partitur erschlossen; vor allem aber war 
es vorbildlich, wie er die Chöre leitete, wie er ganz 
im „Mit-Singen“ aufging. Der sorgsam geschulte Chor 
des Städtischen Musikvereins Paderborn sang stimm= 
lich ausgewogen, intonationssicher und mit feiner 
Sprechdisziplin. Schlechthin bewundernswürdig war 
die Ausdruckskraft, die Reife und Gelöstheit, mit der 
Fred Drissen (Detmold) die ausgedehnte und ans 
spruchsvolle Baritonpartie gestaltete. Neben ihm bes 
hauptete sich die Sopranistin Margrit Bollmann (Dort= 
mund) mit geschmeidiger und kraftvoller Stimme. Der 
anwesende Komponist und alle Ausführenden wurden 
mit spontanem und langanhaltendem Beifall gefeiert. 


Fl 


Einen großen Erfolg errangen der Münchener Phil= 
harmonische Chor und Rudolf Lamy mit Haydns 
„Schöpfung“, die öffentlich und in zwei Jugendveran= 
staltungen in München zur Aufführung kam. 


Am Totensonntag brachte der Sängerverein von 1826 
zu Offenbach Main E. V. Mozarts Requiem zur Auf- 
führung. Unter der Leitung von Horst Welter sang 
der Oratorienchor des Sängervereins; das Hessische 
Sinfonie-Orchester, Bad Nauheim, wirkte mit. Solisten 
der Aufführung waren Wilma Wessel (Sopran), Anne= 
liese Schloßhauer (Alt), Herbert Heß (Tenor) und 
Erich Meyer=Stephan (Baß). 


Bayerisches Chortreffen 1957 


Der rührige Landesverband Bayern im Verband Deut- 
scher Oratorien= und Kammerchöre (vorm. Gemisch- 
ter Chöre Deutschlands) plant für die Tage vom 10. 
bis 12. Mai 1957 in Augsburg ein Chortreffen. Es be- 
ginnt am Freitag, dem 10. Mai, mit einem Chorkonzert 
im Ludwigsbau, bei dem, unter Mitwirkung des Städ- 
tischen Orchesters Augsbürg, der Oratorienverein 
Ausburg unter Willy Gößler „Ein deutsches Te Deum“ 
von Hans Melchior Brugk und der Gemischte Chor der 
Albert-Greiner=Singschule Augsburg unter Prof. Josef 
Lautenbacher den „Spielhansl“ von Fritz Büchtger zur 
Aufführung bringen. 

Am Vormittag des Samstag findet der Verbandstag 
des Landesverbandes statt. Nach einer Stadtführung 
singen im Nachmittagskonzert die Freisinger Lieder= 
tafel unter Hanns Haas die „Marienlegende” von 
Theo Brand,. der Lindauer Singkreis unter Walter 
Müllenberg Chöre von Reger, Prestele, Bruggner und 
alten Meistern, die Nürnberger Madrigalvereinigung 
unter Otto Döbereiner Sätze des 16. und 17. Jahr 
hunderts. Im Abendkonzert gelangen durch den Mün- 
. chener Kammerchor unter Franz Arnold Werke von 
Strawinsky, Bartök, Wilhelm Killmayer, Alfred v. 
Beckerath sowie alter Meister und durch den Chor der 
Pädagogischen Hochschule Weilburg unter Kurt Felgner 
Hugo Distlers „Mörike=Liederbuch” zur Aufführung. 


Nach den Gottesdiensten, einer Kundgebung und einer 
zweiten Stadtführung singen am Nachmittag des 
12. Mai bayerische Jugendchöre, und zwar das Colle= 
gium musicum vocale der Universität München (Lei= 
tung: Prof. Wilhelm Gebhardt), der Haydn-Singkreis 
München (Leitung: Helmut Seidler), der Landsberger 
Jugendchor (Leitung: Fritz Braun) und die Kaufbeu- 
rer Martinsfinken (Leitung: Martin Hahn); sie singen 
u.a. Sätze von Wolfgang Jacobi, Karl Meister, Cösar 
Geoffray. 


Das Treffen wird mit einem Abendkonzert beschlos= 
sen. Das Collegium musicum Regensburg unter Dr. 
Ernst Schwarzmaier singt Heinz Benkers „Singen laßt 
uns dem Herrn”, die Nürnberger Singgemeinschaft 
unter Prof. Waldemar Klink Karl Thiemes „Tagkreis”. 
Es spielt das Städtische Orchester Augsburg. 


Einzelheiten werden zu gegebener Zeit veröffentlicht. 


FADEN ne zum Totensonntag“ hieß die Veranstal- 
tung des „Grischkat=Singkreises Stuttgart, in der Er= 
 löser-Kirche Stuttgart, bei der Werke von Bach und 
Schütz erklangen. Ausführende waren unter der Lei= 
tung von Hans Grischkat der Kleine Chor des 
Grischkat-Singkreises Stuttgart, Eva Draeger (Alt), 
Siegfried Fischer-Sandt (Tenor), Hermann Werder+ 
mann (Baß), Hans-Ulrich Niggemann und Dieter Ebert 
(Blockflöte), Grete Niggemann und Lore Käser (Viola 
da gamba) und Gudrun Grischkat (Orgel). 

Der Braunschweiger Lehrergesangverein brachte unter 
Prof. F. W. Reich Mozarts „Requiem” mit den So= 
listen Lore Eckardt, Hannelore Gohr, Jean Cox, Hanns 
Schaeben und der Braunschweiger Staatskapelle in 
Braunschweig zur Aufführung. 

Die Chorgemeinschaft Heilig Geist sang in einer 
kirchenmusikalischen Feierstunde in München unter 
Franz Arnold Werke von Lasso, Schütz und Alessandro 
Scarlatti (Motette „Exsultate Deo”). 

Der Junge Chor Schleswig-Holstein unter Hermann 
" Wagner konnte auf sein fünfzigjähriges Bestehen 
zurückblicken. Das Repertoire des Chors, der im In= 
- und Ausland Erfolge verzeichnen konnte, umfaßt 
Werke von Isaac bis zur Gegenwart; eine besondere 
Aufgabe erfüllt der Chor in der Gestaltung des 
 „Klangarchivs ostdeutscher Lieder“ unter dem Titel 
„Singende Heimat“. 


Neue Lieder 


zeitgenössischer Komponisten 


für Gesang und Klavier 


WERNER EGK 


Chanson et Romance 
(Sopran) DM 4, 


GOTTFRIED VON EINEM 


Fünf Chinesische Lieder 
(mittel) DM 3,— 
Japanische Blätter 
DM 5,- 


WOLFGANG FORTNER 


Songs nach Texten von Shakespeare 
(mittel) DM 5,50 
The Creation 
(mittel) DM 6,— 
Vier Gesänge nach Hölderlin 
(tief) DM 3,50 


PAUL HINDEMITH 


Acht Lieder op. 18 
(Sopran) DM 4,50 
Two. Songs 


(Image, Beauty touch me) 
(hoch) DM 2,50 


ERICH WOLFGANG KORNGOLD 


Fünf Lieder op. 38 
(mittel) DM 4,— 


HERMANN REUTTER 


Lieder der Liebe 
(Sopran) DM 3,50 
Gesicht und Antlitz op. 65 
(hoch) DM 4,50 


IGOR STRAWINSKY 


Pastorale 
(Sopran) DM 2,50 


DHEINRIEHISUTLERMELSTER 


Vier Lieder nach verschiedenen Dichtern 
(hoch) DM 3,50 


BI SIEH OAMT7SNS O HINIJER! MAIENZ, 


DIE SINGSCHULE 


Mitteilungsblatt des Verbandes der Singschulen e.V. 


SCHRIFTLEITER: LUDWIG WISMEYER, MÜNCHEN 27, MAUERKIRCHERSTR.43, TEL. 483060 


Revolution in der Stimmbildung 


Eine Stellungnahme 


So lautet der Titel eines neuerschienenen Buches 
von Will Gößler (Selbstverlag). Mit dem gleichen 
Titel kündigte der Verfasser einen Vortrag an, der 
im Mai 1956 in Augsburg gehalten wurde. Anreize 
und Zweifel standen im Widerspruch. Eingeweihte 
kennen Gößlers stimmbildnerische Prinzipien seit 
1938 („Fragen einer Stimmerziehung in Jugend 
und Volk”, Verlag Kallmeyer, Wolfenbüttel). 
Sollte nun etwas grundlegend Neues kommen? 
Eines jedenfalls blieb: Gößler hat sich auch heute 
wieder veranlaßt gesehen, die Arbeit der Albert= 
Greiner-Singschule in seinem Vortrag anzugreifen. 
Das zwingt uns zur Stellungnahme. 


Gößler sagte, daß auf keinem Sektor der Musik- 
erziehung so große Unklarheiten, so viele metho= 
dische Unsicherheiten bestünden, wie auf dem 
Gebiet der Stimmbildung. Das sei daraus erkenn= 
bar, daß unter den Schülern eines jeden Gesangs= 
pädagogen den wenigen Studierenden, welchen ein 
überdurchschnittlicher Erfolg beschieden sei, eine 
Vielzahl von solchen gegenüberstehe, deren Lei= 
stungen weit hinter den Erwartungen zurückblie= 
ben, ja, deren Bemühen selbst nach jahrelanger 


Arbeit nicht zum erstrebten Ziele führe. Die Ur- » 


sache für solches Versagen sieht Gößler darin, daß 
die Gesangspädagogik bis jetzt nicht in der Lage 
gewesen sei, dem Schüler, der nicht von Natur aus 
die günstigsten Voraussetzungen mitbringe, die 
erfolgversprechende Anleitung und Hilfe zu geben. 
Die entscheidende Lücke in allen bisherigen Me- 
thoden ist nach Ansicht Gößlers die Unkenntnis 
und die Nichtbeachtung des wichtigsten physio= 
logischen Gesetzes in der Stimmbildung, des von 
ihm gefundenen „Gesetzes der Pendelung“. 


Er erklärt: Wie die Herzmuskulatur nach jedem 
Schlag eine kleine Pause einlegt, wie sie sich nach 
jeder Kontraktion kurz entspannt, um während 
dieser Ruhepause sich der Ermüdungsstoffe zu 
entledigen und neue Aufbaustoffe aufzunehmen, 
so pendelt auch die Spannungsleistung der Stimm= 
muskulatur. Dieser rasche Wechsel zwischen Span= 
nen und Loslassen tritt bei der Arbeit der Stimme 
als Vibrato in Erscheinung. Um dieses Vibrato 
deutlich hörbar zu machen, ließ der Vortragende 
Schallplatten mit Aufnahmen bekannter Sänger= 
stimmen abspielen, die er zunächst bei normaler 
anschließend mit stark verminderter Umlauf- 
geschwindigkeit als „akustische Zeitlupenauf- 
nahme“ den Zuhörern darbot. Überzeugender 
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wäre es gewesen, wenn Gößler, der seit 20 Jahren 
gesangspädagogisch tätig ist, Tonbandaufnahmen 
seiner Schüler verwandt hätte. Als negatives 
Gegenstück hörte man dann die Schallplatte eines 
(nach Gößlers Angabe ehemals berühmten, aber 
sehr rasch stimmlich verbrauchten) Sängers, bei 
dessen Stimme das Vibrato im Augenblick der 
höchsten Beanspruchung (lang auszuhaltendes c“) 
merklich flacher wird, um dann ganz verschwin= 
dend, einem harten, spröden, gequälten Ton Platz 
zu machen. 

Aus dieser Gegenüberstellung zieht Gößler den 
Schluß, daß das Vibrato jenes primäre Element sei, 
welches, vom Sänger bewußt, aktiv angewandt, 
Lockerheit, mühelose Höhe und Gesunderhaltung 
des Stimmapparates garantiere. Zur bildlichen 
Darstellung der Vibratowelle bediente sich Gößler 
einer Anschauungstafel, auf welcher die Aus= 
schwingungen der Stimme in drei verschiedenen 
Kurven skizziert sind: 


ah ie er Sarah 
ANVN\N = ideales Vibrato 


(kurze Hochleistung — lange Pause) 


bit 2 a Tonhöhe 
UV = mittelwertiges Vibrato 


LES SE En ie Tonhöhe 
IT ST schlachles Viptela 


(lange Hochleistung — kurze Pause) 


Die Eigenart der Vibratowelle sei naturgegebene 
Anlage jeder Stimme, doch finde sich sehr selten 
eine Stimme, deren Vibratowelle dem Ideal ent= 
spräche. Zentrale Aufgabe jeder Stimmbildung sei 
daher, die Vibratowelle zu beeinflussen, sie zu 
korrigieren, eine zu flache Welle zu straffen, ja, 
einer Stimme ohne merkliches Vibrato diese Welle 
durch bewußte Übung anzuerziehen. 

Und so wichtig, von so grundlegender Bedeutung, 
so allein entscheidend für die Entwicklung der 
Stimme erscheint Gößler dieser Weg, daß er die 
anderen Probleme der Stimmbildung, Stimmsitz, 
Vokalformung oder gar Atemtechnik (um nur 
einige zu nennen) keiner Erwähnung wert hielt, 
der Zuhörer gewann sogar den Eindruck, als seien 
alle Stimmbildungsprobleme mit einem Schlage 
gelöst. 

Gößler meinte nun, der Augsburger Albert-Grei- 
ner=Singschule vorhalten zu müssen, daß sie auf 
die bewußte Erziehung zum geraden, steifen, 


schwingungslosen Ton ausgerichtet sei und emp= 
fiehlt nachdrücklich, die Pflege des stimmlichen 
‘ Vibratos als primäres Unterrichtsprinzip in unsere 
Arbeit einzubauen: nur dann gäbe es für die 
Augsburger Singschule die erwünschten und er: 
warteten Ergebnisse. Weil das „Gesetz der Pen= 
delung“ in der bisherigen z00jährigen Geschichte 
der Gesangspädagogik nicht erkannt wurde, mußte 
vieles schief gehen. 


Es wäre in der Tat großartig, ja revolutionär, wenn 


sich die Probleme der Stimmbildung und Stimm= 


erziehung so einfach lösen ließen. Die Wissen- 
schaft hat uns mit ihren großen Errungenschaften 
in der Chemie, Physik, Physiologie und Psycholo- 
‚gie einen immer besseren und tieferen Einblick 
in die unendliche Vielfalt des organischen Lebens 
erschlossen und damit auch in die Welt der mensch- 
lichen Stimme. Sie hat uns über die Verschieden= 
heit der Stimmen, ihren organischen Bau, ihre 
Abhängigkeit von der allgemeinen körperlichen 
Konstitution, von der Entwicklung, von äußeren 
Einflüssen, von den Unwägbarkeiten aller organi- 
schen Funktion überhaupt Aufschluß gegeben. Sie 
hat uns immer wieder nachdrücklich darauf hin- 
gewiesen, daß sich jenes äußerst differenzierte 
- Zusammenspiel zahlreicher Funktionen, die an der 

Tonbildung beteiligt sind, weitgehend der Beobach= 
tung und dem helfenden Eingriff von außen her 
entzieht, so daß man auch heute noch nur aus dem 
Ton selbst auf richtige oder gestörte Funktion 


schließen kann. 


Damit werden wir bei den Untersuchungen über 
den Verlauf der Vorgänge bei der Stimmgebung 
zwangsläufig auf das Ohr hingewiesen, von dessen 
Leistungen schließlich das meiste abhängt. Daß es 
dabei vornehmlich um psychologische Zusammen-= 
hänge geht, wird heute bereits weitgehend ans 
erkannt. Hieraus resultiert vor allem auch die Ab- 
lehnung des bisher oft geübten Versuches, die 
Funktion der menschlichen Stimme mit der Ton= 
erzeugung auf irgendwelchen Instrumenten zu 
vergleichen. 


Die Definition des stimmlichen Vibratos als eines 
physiologischen Vorgangs im Sinne Spannung 
und Entspannung (in rascher Folge) ist denkbar, 
- jedoch die Forderung, diese Funktion nach einem 
genauen Plan zu steuern und auszurichten, ist 
ebenso absurd wie der Gedanke, etwa die Funk= 
tion des Herzens im Sinne einer Beschleunigung 
oder einer Verlangsamung für dauernd im Sinne 
einer konstanten Korrektur beeinflussen zu wollen. 


Der von Gößler angeführte Vergleich mit dem 
Herzen veranlaßt noch zu einer weiteren Über- 
legung: die einzig mögliche positive Beeinflussung 
des Herzens zur Erhaltung seiner Leistungsfähig- 
keit ist eine naturgemäße, vernünftige Lebens= 
weise, die alle schädigenden Einflüsse ausschließt. 
Nicht anders bei der Stimmfunktion! Warum also 
‚Forcierung des Vibratos? Die bewußte Erziehung 
zum Vibrato erwiese sich doch nur dann als not= 


wendig (im Sinne einer Ersatzfunktion), wenn 
die natürliche Funktion durch irgendeine gegen= 
teilige Kraft gehemmt oder ausgeschaltet wäre. 
Als eine solche Kraft, welche das freie, selbsttätige 
Schwingen der Stimmlippen beeinträchtigt, kommt 
in erster Linie schädlicher Atemdruck in Betracht. 
Leider äußerte sich Gößler mit keinem Wort über 
die Atemtechnik des Sängers, nur einige kurz hin- 
geworfene Bemerkungen ließen aufhorchen und 


. veranlaßten, in Gößlers Buch das entsprechende 


Kapitel nachzulesen. Und wirklich findet man im 
Absatz „Atemstütze und Vibrato“ die Atemstütze 
als „den festen Druck der Luft gegen die fast 
geschlossenen Stimmbänder” definiert. Des weite= 
ren wird dem Prinzip der Luftsteuerung (wenn 
auch mit der Forderung der Einschaltung des 
Vibratos) das Wort geredet. 


Die nachteiligen Folgen solcher Atemführung für 
den Gesamtorganismus zeigt vom Standpunkt des 
Arztes Dr. med. Jul. Parow („Funktionelle At- 
mungstherapie“, Verlag Thieme, Stuttgart, $. 57: 
Die besonderen Schäden der Preßatmung) auf, so 
wie er andererseits den hohen gesundheitlichen 
Wert richtiger Tonbildung damit begründet, daß 
durch die hinhaltende Spannung der Zwerchfell= 
und Rumpfmuskulatur (im Sinn der Einatmungs= 
bewegung) bei der idealen Tonfunktion der für 
die Weitung der feinen Blutgefäße in der Lunge 
notwendige Unterdruck zwischen Lunge und Brust= 
korb erhalten wird, welcher die Voraussetzung für 
den idealen Gasaustausch schafft. Darüber hinaus 
entlastet der beim richtigen Singen gesteigerte 
Unterdruck das Herz, indem er das Zurücksaugen 
des venösen Blutstroms erleichtert. Es besteht also 
nicht nur die Möglichkeit, Herz= und Stimmfunk- 
tion zu vergleichen, sondern beide stehen über die 
Atmung in einem mittelbaren Zusammenhang. 
Und wie das Herz durch dauernde Überbelastung 
in seiner lebenerhaltenden Funktion gestört wird, 
so wird auch die freie Schwingung der Stimm= 
lippen durch erhöhten Luftdruck behindert und 
die Stimmuskulatur auf die Dauer schwer ge= 
schädigt. 


Ist es nicht paradox, die feinen, freien Schwingun= 
gen der Stimmlippen durch falschen Atemdruck zu 
unterbinden, um ihnen hinterher eine gewollte, 
künstlich anerzogene Ersatzfunktion aufzuzwin= 
gen? Dieser Zug, alle natürlichen, primären, aber 
auch sekundären Funktionen künstlich zu for= 
cieren, zu üben, bewußt zu beeinflussen, zieht sich 
durch Gößlers gesamte Methodik. Selbstverständ- 


lich werden Kehle und Atemapparat beim Singen 


in Mitschwingung versetzt, aber aktives Üben der 
(wenn auch für das Gesamtgeschehen nicht un= 
wesentlichen) sekundären Elemente (Gößler for= 
dert z. B. Übung des „Kehlvibratos” und der „Leib- 
pendelung”) beschwört doch erst recht die Gefahr 
einer Verkrampfung herauf, indem es das un= 
bewußt natürliche, unbeeinflußt freie Spiel der 
Kräfte hemmt (a. a. ©. S. 61). Nicht das Vibrato 
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erzeugt den gesunden, klingenden Ton — der ge- 
sunde, lockere Ton, dessen freies Schwingen durch 
keinerlei falschen Druck, durch keine krampfhafte 
Versteifung beeinträchtigt wird, äußert sich in 
einem feinschwingenden Vibrato. 


Noch ein Wort zu den Schallplatten: während die 
ersten beiden Schallplatten lediglich der Darstel= 
lung und Verdeutlichung des Vibratos dienten, ver= 
suchte Gößler mit der dritten Platte den Zusam= 
menhang zwischen Vibrato und Tonqualität zu 
belegen. Daß ein solcher besteht, wurde evident. 
Aber der Schluß, den Gößler aus der Beobachtung 
zieht, daß die „Verödung des Vibratos” die primäre 
Ursache für die Verschlechterung des Tones sei, 
ist unlogisch. 


Wir vernehmen einen hohen Gesangston, der an= 
fangs angenehm, locker mit hörbarem Vibrato 
schwingt, bald aber merklich steifer, ausdrucks- 
loser wird, um verhältnismäßig rasch dann völlig 
zu verhärten und in einen für das Ohr qualvollen 
Klang überzugehen. Freilich geht diese Entwick- 
lung Hand in Hand mit einer „Verflachung des 
Vibratos“ bis zur gänzlichen „Verödung“, aber wir 
fragen uns: Warum „verödet” das Vibrato? 


Daß die Stimme ein Vibrato hat, beweist uns die 
Aufnahme ja ganz deutlich. Warum also hört es 
plötzlich auf? Stellt es der Sänger etwa bewußt 
ab? Kaum, denn er muß ja spüren, daß der Ton 
an Klangqualität schwere Einbuße erleidet. Oder 
kann der Sänger auf einmal nicht mehr die Locker= 
heit seiner Stimme durch das Vibrato (nach Göß= 
lers Ansicht der Garant für die Lockerheit) erhal= 
ten? Er konnte es doch zuerst? 


Ob Gößler uns darauf eine sachlich fundierte 
Antwort geben kann? Die (nach Gößler) konser= 
vative Schule gibt sie: 


Die Ursache für die Versteifung des Tones liegt 
wohl darin, daß die allein das freie Schwingen 
der Stimmuskulatur garantierende Zwerchfell= 
spannung, welche jeden Druck von der Kehle ab= 
hält, nachläßt und rasch sich ins Gegenteil ver= 
kehrt: in den Druck, welcher die freie Schwingung 
sofort zerstört, die physiologische Funktion der 
Stimmlippen (als welche Gößler das Vibrato ja 
bezeichnet) hemmt. Die Folgeerscheinung ist die 
„Verödung des Vibratos“, ist der harte, spröde, 
gepreßte Ton. 


Deshalb gilt für die organische Behandlung des 
menschlichen Stimmapparates nach den funktio= 
nellen Gesetzen wie für alle Organe unseres Kör- 
pers so auch für die an der Tonbildung beteiligte 
Muskulatur: Primäre Aufgabe ist es, alle funk= 
tionschädigenden Einflüsse, alle störenden Gegen- 
kräfte, jegliche Verkrampfung auszuschalten, um 
dadurch das natürliche Spiel, die freie, ungehin- 
derte Tätigkeit zu ermöglichen. Nur so können 
wir die Höchstleistung unserer Organe, auch der 
Stimme, im Rahmen der von der Natur in der 
Veranlagung gesetzten Grenzen erreichen. 
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Wir verschließen uns keineswegs neuen Erkennt= 
nissen, wollen sie aber erst im Rahmen unserer 
Stimmbildungsarbeit anwenden, wenn wir vom 
Wert des Neuen überzeugt sind. Diese Verant= 
wortung tragen wir für unsere Jugend, für die 
Gesunderhaltung ihrer Stimmen, deren natur= 
gemäße Entwicklung, deren organische Entfaltung 
uns immer wieder die Richtigkeit unseres Weges 
beweist und deren natürliche Anmut und Schön 
heit uns höhere Offenbarung ist als revolutionäre 
Anpreisungen. 


Karl Zeller 


Neue Kantaten 


Im Verlag Ludwig Doblinger, Wien, sind eine Reihe 
von Kantaten über Volksliedtexte und =weisen von 
Franz Burkhart (Jahrgang 1902, lebt in Wien) er= 
schienen, die fast durchweg ein dankbares neueres 
Musiziergut für Jugendchöre enthalten. 


„Die fröhliche Sommerzeit”, über das alte Volkslied 
„Herzlich tut mich erfreuen“ für Oberchor und Orche= 
ster (oder Klavier) geht im Chor von der einstimmi= 
gen Weise aus, die bekanntlich durch ihren Metrums= 
wechsel interessant ist, und läßt im 2. Vers die Melo= 
die zweistimmig kanonisch führen, was wieder durch 
die metrische Verschiebung reizvoll wird. Mit einer 
gut angelegten Steigerung schließt das im Orchester 
oder Klavier effektvoll ausgestattete Werk. Die letz= 
ten Takte sprengen allerdings die vorher eingehaltene 
Tonartgrenze etwas gewaltsam. 


„Lob der Musik“, für Jugendchor und Streichorchester 
(oder Klavier), nach Worten von Erasmus Widmann 
und Valentin Rathgeber läßt zu einem schwungvollen 
Chor-Unisono das Streichorchester flüssig in einem 
konzertanten Stile musizieren. Der Cantus=firmus= 
hafte Chor singt „O — Musika, Lob, Preis und Ehr 
muß ich dir ja zuschreiben“. Ein zweistimmig gefaßter 
Mittelteil, scherzohafter ®/s-Takt, folgt. Ein 3.Teil 
schließt dreistimmig ab, wobei der Chor in akkor= 
dischen Quintdreiklängen Gelegenheit zu reiner Into= 
nation und zierliihem Stakkato findet. Für fort= 
geschrittenere Jugendchöre eine wirksame Huldigung 
an Frau Musika! „Maiengesang”, für Oberchor und 
Orchester oder Klavier setzt den Lutherschen Text 
„Die beste Zeit im Jahr ist Mai’n“ neu und kleidet 
ihn in ein apartes Orchestergewand von strecken= 
weise impressionistischer Färbung. Ihm kontrastiert 
freilich ziemlich auffällig die reine A-Dur=Melodik 
und Harmonik des Mittelteils mit reichlichen Domis 
nantsepten, so daß das Werk nicht ganz einheit= 
lich bleibt und sich auch die neuere Harmonik nicht 
organisch verbindet. 


„Schnitter Tod“, Kantate über das alte Volkslied für 
dreigeteilten (Ober=) Chor, Instrumente und Orgel, 
stellt den drei Chorgruppen auch drei klanglich ver= 
schiedene Instrumentalchöre gegenüber: Holzbläser — 
Trompeten, Pauken — Streicher. Es ergibt sich aus 
diesem geteilten Satz ein entsprechendes Gegenüber 
von Chören und Instrumenten, das seine eigene Wir- 
kung hat. Auch hier arbeitet Burkhart nicht im Sinne 
einer „Bearbeitung“, sondern er läßt der schönen Lied= 
weise als cantus firmus ihren Eigenwert und fügt sie 
in die selbständige Orchesterpartitur ein. Imitatorische 


zwei= und dreistimmige Chorführungen stören diesen 


Ablauf keineswegs. Die Kantate ist, wie die anderen, 


für den Chor nicht schwierig, diese letztere ist aller- 
dings für das Orchester — wenn es ein Jugendorchester 
sein sollte — schon in der Besetzung anspruchsvoller. 
Anton Böhn und Sohn, Augsburg, setzt seine Kan- 
tatenreihe für Jugendchöre mit Instrumenten fort. 
Unter den Autoren sind einige aus Singschulen be- 
kannte Komponisten, die dementsprechend auch mit 
der Materie „Stimme“ umzugehen wissen. Das Thema 
„Handwerk“ ist hier anscheinend — nach einigen er- 
folgreichen Vorgängern — besonders aktuell. 


So schrieb Ernst Kutzer eine Kantate nach Volksliedern 
für Einzelstimme, Jugendchor mit Flöte (oder Alt- 
Blockflöte), zwei Violinen und Cello oder mit Klavier 
(„Fröhliches Handwerk“). Bekannte Handwerkerlieder 
vom Maurer, Zimmermann, Leineweber, Schneider 
und vom Handwerksburschen-Abschied fügen sich 
hübsch zusammen, lassen einem frischen Musizieren 
Raum, das chorisch und instrumental ohne besondere 
Probleme lebendig genug ist, um auch im zwei= und 
dreistimmigen Chorsatz zur Freude am Singen anzu= 
regen. Ein vierstimmiger Chorschluß läßt wieder ein= 
mal die Frage auftauchen, ob vier Oberstimmen für 
Jugendchöre — mit dem geforderten großen Umfang 
— passend sind. 


Erhard Feists Kantate für Solo, Jugendchor und In= 
strumente (oder Klavier) heißt „Handwerk golden 
Boden hat” und nimmt ihre schönen Texte aus alten 
Hausinschriften und Handwerkersprüchen, „zu singen 
von Meister und Gesellen“ (Textgestaltung: Hans 
Behringer). „Besinnlichkeit und Humor” haben It. 
Vorwort „Pate gestanden“, und es ist Feist auch ge= 
lungen, ein ansprechendes Werkchen zu schaffen. Ab= 
wechslung genug bringen die Lieder des Meisters, die 
kleinen und großen Chorbesetzungen, die aber alle 
ohne Schwierigkeiten zu meistern sind. Ohne modern 
sein zu wollen, ergeben sich allerlei Quarten und 
Septenführungen — auch im Chor, die zusammen mit 
der variabel besetzten Instrumentalbegleitung einen 
flüssigen jugendgemäßen Aufbau ermöglichen. 


Hans Backer ist an seiner Nürnberger Singschule und 
dem Sender Nürnberg schon erfolgreich als Kompo= 
nist hervorgetreten, seine Kantate nach Volksliedern, 
„Ein neues Kleid zur Lust und Freud!” für Sprecher, 
Solostimmen, Jugendchor und kleines Orchester (Strei= 
cher, Klavier und Klarinetten) baut um ein Rondolied 
„Heut soll das große Flachsernten sein“ tänzerisch 
geformte Liedsätze von dankbarer Stimmführung und 
elastischer Mehrstimmigkeit. Die Instrumente stützen 
teilweise mit durchsichtigem Satz, teilweise überneh- 
men sie selbständige Stücke, die dem ganzen gut an= 
gepaßt sind. Wr 


DER VERBAND BERICHTET 


Im Rahmen des 15. Lehrgangs am Deutschen Sing= 
schullehrer- und Chorleiter-Seminar in Augsburg 
spielten am 26. November Viktor Bickel, Viola, und 
Reinhold Lampart, Klavier, Werke von Milhaud, 
Genzmer, Brahms und Hindemith. 

Neu dem Verband beigetreten ist die Singschule 
‚Wackersdorf, Oberpfalz. Leiter: Hans Lobmeyer, 
‚ Marktplatz 8. 


Wege 
zum richtigen Singen 


Standardwerke für Sänger und Dirigenten, 
für Lehrer und Lernende 


PAUL LOHMANN 


Stimmfehler . Stimmberatung 


Erkennen und Behandlung der Sängerfehler 
in Frage und Antwort 


Ed. Schott 3599 ‘ Umfang 128 Seiten 
kart. DM 6,— 


Einführungskapitel: Die erklärbaren Elemente 
der Stimmbildung 

I. Definition des Einregisters und des Appoggio 
gemäß der Summe der klanglichen Erschei- 
nungen 

II. Resonanz und ihre unmittelbare Beziehung 
zum Register 

Hauptkapitel: Das Erkennen der Stimmfehler 
und ihre Ursachen als Grundlage für Fehler= 
bekämpfung 

I. Die hörbaren Fehlererscheinungen und ihre 
Ursachen 

U. Fehlerursachen und Fehlerbekämpfung 


Das Buch wurde kurz nach seinem Erscheinen von einem 

Kritiker „Eine Sängerapotheke — ein Lexikon des Singens” 

genannt. Und das ist es in der Tat: es war für Tausende 

von Sängern ein Heilmittel gegen Stimmnöte; Schäden 

wurden erkannt und beseitigt, verdorbene Karrieren 
erfolgreich gemacht. 


FRANZISKA 
MARTIENSSEN-LOHMANN 


Berufung und Bewährung 
des Opernsängers 


Ed. Schott 3597 ‘Umfang 104 Seiten 
kart. DM 5,— 
Vorbedingungen für den Sängerberuf 
Stimmtypus und Rollenfach 
Bühnenumwelt und Stimme 

Der Sänger über dem Durchschnitt 


Das Buch ist ganz der Persönlichkeit des Bühnensängers 
zugewandt, den Bedingungen seiner stimmlichen, künst= 
lerischen und menschlichen Anlage und Entwicklung, dem 
Lebenskreis seines Werdens und Wirkens. Die große 
Gesangspädagogin und Künstlerin Prof. Franziska Mar= 
tienssen-Lohmann hat aus ihren reichen Erfahrungen 
heraus ein Werk geschaffen, auf das der Bühnensänger 
ebensowenig verzichten kann wie der Schriftsteller auf 
den „Duden“. . 


Zu beziehen durch jede Musikalienhandlung 


B. SCHOTT’S SOHNE : MAINZ 
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Wer wohnt wo? 


Jede Zeile dieser Anzeigen-Tafel kostet bei sechsmaligem Erscheinen im ganzen Jahr 6,40 DM 


KLAVIER. Grete Alstadt-Grupp, Wiesbaden, Bierstadter 
Höhe 21, Klassik bis Zeitgenossen 


KLAVIER: Sascha Bergdolt, Wuppertal-Sonnborn. 


Konzerte — Unterricht 


KLAVIER: Liesel Cruciger, Krefeld, Germaniastraße 205, 
Ruf 24640 

KLAVIER: Erika Frieser, Köln-Brück, Bruchfeld 8 

Tel. 87 33 85 


SOPRAN: Tilla Briem, Oratorien, Liederabende, Essen= 
Werden, Klemensborn 1 


SOPRAN (Koloratur): Adele Daniel, Konzertsängerin, 
Bad Ems (Lahn), Wilhelms=Allee 3 


SOPRAN: Helma Panke, München, Rosenheimer Str. 214, 
Telefon 43294, Oratorien, Konzertarien, Lieder 


SOPRAN: Ruth Siebenborn, Soest (Westf.), Kölner Ring 
Nr. 43, Tel. 2577, Konzert, Lied, Oratorium 


KLAVIER UND CEMBALO: Franzpeter Goebels, 
Mülheim (Ruhr)-Saarn, Klosterstraße 57, Fernruf 48188 


KLAVIER: Marianne Krasmann, Bremen, Klugkiststr. 2F, 
Telefon 47950 


ALT: Friedel Becker=Brill, Wuppertal=Elberfeld, Schmach= 
tenbergweg 27, Telefon 350 39 


ALT: Lotte Wolf=Matthäus, Konzerte und ÖOratorien= 
sängerin, Ilten-Hannover, Telefon Lehrte 857 


KLAVIER: G. Louegk, München, Möhlstraße 30 


KLAVIER: Prof. Karl Hermann Pillney, 
Staatliche Hochschule für Musik, Köln, 
Tel. Bensberg 26 27 


KONTRA-ALT: °Dore Blindow, Oratoriensängerin, 
Bremen, „Friedehorst”, Tel. 7 51 47 


TENOR: Wilhelm Kaiser, Konzertsänger, Hannover, 
Löwenstraße 8 


KLAVIER: Hildegard Schimbke, Naila/Oberfr. 
Chopin=Spezialistin 


KLAVIER: Eleonore Stix, Gauting vor München, Wald= 
promenade 40, Telefon München 885 60 


KLAVIER: Prof. Erik Then=Bergh, Essen, Auf dem Hol- 
leter 29, Ruf: 222919, oder München, Staatliche Hoch= 
schule für Musik 


KLAVIER: Ele Unkelbach-Eckhardt, Mülheim/Ruhr 
Prinzenhöhe 22, Ruf 49 04 89 
Konzerte — Unterricht — Tonbandüberprüfung 


VIOLINE: Ernst Hoffmann, Konzert-Violinist, Violin= 
studio, Hannover, Auf dem Emmerberge 14 5 


VIOLINE: Prof. Antonio Mingotti, Meisterkurse, 
München 22, Kaulbachstraße 68a, Telefon 313 84 


CELLO: Carlth., Preußner, Marxgrün/Oberfr. (Franken= 


Zur Waldesruh 72, Tel. 37453, 
wald), Landhaus Preußner 


STREICHQUARTETT: Assmann=Quartett 
Sekretariat: Frankfurt a. M., Fuchshohl 66, Tel. 262 31, 
und Konzertdirektion H. Schlote, Frankfurt, Stettenstr. 31 


STREICHTRIO: Herrmann-Trio (Herrmann, Kramer= 
Büche, Molzahn), Frankfurt/Main, Im Burgfeld 212 


ORGEL: Günther Bönigk, Helmbrechts/Oberfr. 
In= und ausländische Orgelmusik, bes. Gegenwart 


Brahmsallee 28, Telefon 4473 39 


TENOR: Heinrich Möbus, Konzertsänger, Darmstadt, 
Wenckstraße 32. Oratorien, Konzertarien, Liederabende 


BARITON: Walther Domgraf-Wassenberg, Hannover, 
Tiergartenstraße 78. Oper — Oratorium — Lied. 
Lehrer für Kunstgesang; Mikrophonschulung 


BARITON: Edm. Jördens, Hamburg=Reinbeck, Ruf 72 65 80 
Lied — Oratorium — Stimmbildung 


BASS-BARITON: Eugen Klein, Städt. Konservatorium 
Duisburg, Telefon 40466 Wanne=Eickel 


BASS-BARITON: Wolfgang Nietzer, Heilbronn, Bismarc= 
straße 29, Telefon 2007, Oratorium 


BASS: Rainer Grönke, Hannover. Sekretariat Lutter/ 
Barenberg, Seesener Straße 87, Tel. 2 20 


SOPRAN: Ruth Bönigk, Helmbrechts/Oberfr. 
Speziell alte und neue Kirchenmusik 


. TENOR: Wilhelm Koberg, Konzertsänger, Hamburg 13, 


. Ensemble=Singen. 


Wir bitten qualifizierte Bewerber, die den besonderen 
Ansprüchen eines Berufschors gerecht werden, ihre aus= 
führlichen Bewerbungen zu richten an die Personal= 
abteilung des Süddeutschen Rundfunks, Stuttgart=O., 


Der bar des Süddeutschen Rundfunks Stuttgart 
(Leitung: Dr. Hermann Josef Dahmen) 
sucht zum 1. 4. 1957 
einen 1. Tenor 
Bedingungen: Vomblattsingen und Erfahrung im 
& Neckarstraße 145. 


GESANGUNTERRICHT: Susanne Anders, Hamburg 39, 
Bellevue 61. Schülerin und spätere Assistentin von 
Kms. Prof. Lula Mysz-Gmeiner, ständige Korrepetitorin 
von Kms. Peter Anders 


GESANGSAUSBILDUNG: Bertha Dammann — Helmut 
Laue, Mikrophon-Schulung, Hamburg 20, Alsterkrug= 
chaussee 114, Ruf 5176 82 


GESANGSAUSBILDUNG: Prof. Paul Lohmann, Wies= 
baden, Uhlandstr. 16, und Prof. Franziska Martienßen= 
Lohmann, Düsseldorf, Kaiserswerther Straße 218 


GESANGSSTUDIO: Inge Wismeyer=Reuter, München 27, 
Mauerkirchstraße 43, Ruf 483060, Geasangsausbildung, 
Stimmkontrolle für Sänger und Schauspieler 


Der 
SAARLÄNDISCHE RUNDFUNK 


Saarbrücken 


sucht für sein Sinfonie=-Orchester 
(Chefdirigent Dr. Rudolf Michl) 


y zum Eintritt per 1. April 1957 einen 


Vorgeiger der zten Geigen 


Qualifizierte Bewerber (nicht über 35 Jahren), die den 

besonderen Anforderungen unseres Sinfonie-Orchesters 

gerecht werden, senden ihre Bewerbung mit den üblichen 
Unterlagen an das 


Orchesterbüro des Saarländischen Rundfunks, 
Funkhaus Wartburg, Saarbrücken 3, Martin=Luther=Str. ı2 


unerreicht.” 
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„Ich muß immer wieder feststellen, daß die elastischen ‚Nürnber ü iten’ i i 
ı mu ; , { , ger Künstlersaiten‘ auch auf meine - 
varicelio am besten klingen. In der Tonfülle und Klarheit sowie der weichen Ansprache DA diese San 


Alle Streichinstrumente gewinnen an Tonschönheit und Zuverlässigkeit durch 
NÜRNBERGER KÜNSTLERSAITEN / hervorragend edel i 
[ K gend edel in Ton und Ansprache 
NÜRNBERGER PRÄZISIONSSTAHLSAITEN / aus zojähriger Erfahrung Welbenährt 


= Verlangen Sie diese beiden Markenin den Fachgeschäften = 


Professor Ludwig Hoelscher 


— 
mm I kn 


städt. akademie für tonkunst, darmstadt 


Leitung: Professor Konrad Lechner 


Dozenten: Reinhold Barchet, Harro Dicks, Hermann 
Heiss, Konrad Lechner, Hans Leygraf, Ger= 
hard Meyer=Sichting, Wolfgang Widmaier, 
Heinz Rehfuss 

Meisterklassen und Ausbildungsklassen 

Opern= und Orchesterschule 

Seminar für Privatmusikerzieher mit Staatsexamen 


Auskunft und Anmeldung: 


Sekretariat Darmstadt, Hermannstraße 4 
Tel. 8031, Nebenstelle 339 


Badische Hochschule für Musik Karlsruhe 
Direktor: Professor Walter Rehberg 


Abteilungen für: Privatmusiklehrer, Schulmusik, Kirchen= 
musik, Solistenausbildungsklasse, Chorerziehung, Opern= 
und Orchesterschule. 


Klavier: Prof. Rehberg (Meisterklasse), Knieper, Rybing, 
Prof. Schelb, Slavin. — Violine: Stanske (Meisterklasse), 
Kiskemper. — Bratsche: Dietrich (Meisterklasse), — Vio- 
loncello: Koscielny (Meisterklasse), Spengler. — Gesang: 
Müller (Meisterklasse), Kammersängerin Elisabeth Fried= 
rich, Hartwig, Berberich-Rahner. — Dirigieren: General= 
musikdirektor Krannhals. — Flöte: Delius. — Blasinstru= 
mente: Mitgl. der Bad. Staatskapelle. — Hochschulorchester: 
Dietrich. —- Chorerziehung: Wehrle. -- Opernschule: Gene- 
ralmusikdirektor Krannhals. — Musiktheorie u. Musik- 
geschichte: Stellvertr. Direktor Dr. Gerhard Nestler, 
Hesse, Prof. Krauss, Prof. Schelb (Komposition). 


Auskunft durch die Verwaltung, Jahnstraße 18. 


Robert-Schumann-Konservatorium 
Düsseldorf 


Direktor: Prof. Dr. Joseph Neyses 


Ausbildung in allen Fächern der Tonkunst / Staatlich 
anerk. Seminar für Privatmusiklehrer / Kirchl. anerk. 
Seminar für Katholische Kirchenmusik / Propädeutisches 
Seminar / Tonmeisterschule Prof. Dr. Ing. Trautwein / 
Colloquium für alte Musik / Studio für Neue Musik 


Aufnahmeprüfungen für das Sommersemester 1957: 
25. bis 30. März 1957 


Auskunft und Anmeldung: Düsseldorf, Inselstraße 27, 
Ruf 44 63 32 


Folkwangschule der Stadt Essen 


Leitung: Generalmusikdirektor Prof. Heinz Dressel 


Meister= u. Fachklassen für alle Instrumente und Gesang, 

Dirigieren und Komposition, Seminare für Privat-Musik= 

Lehrer und Rhythmische Erziehung, ev. u. kath. Kirchen= 

musik, Opern= und Opernchorschule, Studio für neue 
Musik. 


Abteilung Tanz: Bühnentänzer und Bewegungslehrer 
Leitung: Kurt Jooss 


Abteilung Schauspiel und Sprechen: 
Leitung: Heinz Dietrich Kenter 


Essen=Werden — Telefon 4924 51/3 


Akademie für Musik und Theater 


Hannover 
Direktor: Prof. Ernst-Lothar von Knorr 
Ausbildungsklassen 


für Komposition, Dirigieren, Gesang, Klavier, Harfe, 
alle Streich» und Blasinstrumente 


Solistenklassen 
Abteilung für Kirchenmusik (A-Prüfung) 
Musikseminar, Rhythmikseminar , 


Schulmusikabteilung 
(Ausbildungszweige für höhere Schulen u. Mittelschulen) 


Opernabteilung / Schauspielabteilung 
Fachabteilung Tanz / Orchesterschule 


Auskunft erteilt die Geschäftsstelle der Akademie, 
Hannover, Walderseestraße ı00, Fernruf 612 47 


[100000 


Zeitgenössische, 
geistliche und weltliche Motetten 


für gemischten Chor 


CESAR BRESGEN 
Nulla vita sine musica, deutsch=lateinische Motette für 
sechsstimmigen Chor a cappella. Partitur DM 2,50 / 
4 Stimmen je DM -,30 


JOSEPH HAAS 
Zwei kanonische Motetten: „Freund, solln wir allesamt”, 
vierstimmig a cappella. Partitur DM 2,— / 2 Chorstimmen 
je DM -—,50 
„Gott ist die ewge Sonn”, vierstimmig a cappella. 
Partitur DM 2,— / 2 Chorstimmen je DM -,60 


HUGO HERRMANN 
Grußworte „Das ist die Offenbarung von Gott”, fünf= 
stimmig a cappella und Bariton=Solo. Partitur DM 3,- / 
5 Chorstimmen je DM —,35 


KURT HESSENBERG 
O Herr, mache mich zum Werkzeug deines Friedens, 
sechsstimmig a cappella. Chorpartitur DM ı1,— 
Christe du Lamm Gottes, Passions=-Motette, fünfstimmig 
a cappella. Chorpartitur DM 1,20 
Das sagt, der Amen heißt, für achtstimmigen Doppelchor 
a cappella. Partitur Ed. 4242 DM 5,— / 2 Chorpartituren 
je DM ı- 


HEINRICH KAMINSKI 
Motette „O Herre Gott”, für achtstimmigen Doppelchor 
und Orgel. Partitur Ed. 4195 DM 3,— / 2 Chorpartituren 
je DM -,60 


KARL MARX 
Leben begehren ist der Welt Trost allein, vierstimmig 
a cappella. Chorpartitur DM —,80 


ERNST PEPPING 
Drei Evangelien-Motetten: Jesus und Nikodemus, vier= 
stimmig a cappella. Chorpartitur DM -,60 
Gleichnis vom Unkraut zwischen dem Weizen, vierstim= 
mig a cappella. / Chorpartitur DM -,50 
Gleichnis von der königlichen Hochzeit, vier= bis sechs= 
stimmig a cappella. Chorpartitur DM -—,40 
Ein jegliches hat seine Zeit, vierstimmig a cappella. 
Chorpartitur DM 1,50 


WALTER REIN 
Es sungen drei Engel einen süßen Gesang, sechsstimmig 
a cappella. Partitur DM 2,— / 6 Stimmen je DM —,25 
Ich wollt, daß ich daheime wär, vierstimmig a cappella. 
DM -,35 


KARL THIEME 
Daß Fried im Lande sei, vierstimmig a cappella. Chor= 
partitur DM —,40 
FRIEDRICH ZIPP 


Viel süßer Christ und Herre mein, Morgen=Motette, vier= 
stimmig a cappella. Partitur DM 2,50 / 4 Stimmen je 


DM —,30 
Mein schönste Zier, Abend-Motette, vierst. a cappella. 
DM -,40 


B.SCHOTT’S SOHNE MAINZ 


v3 


DUPRE 
Orgelschule 


x 


Soeben erschienen: 


Die neue Ausgabe 1956 


mit deutschem und französischem Text 


TEIL1 


Orgelspieltechnik: Manualübungen — 
Pedalübungen — Kombinierte Manual- 


und Pedalübungen. 


TEIL.2 


Grundsätze für die Ausführung von 
Orgelwerken — Die Verzierungen bei 
12s$ Bach. 

Beide Teile nur komplett 


\ 
in einem Band lieferbar DM 18,50 


EDITIONS A. LEDUC, PARIS 


Alleinauslieferung für Deutschland 


Musikverlag 
OTIEOSTUNNELG, m.b, HF, 


München 15, Mittererstraß > 1 


Zu beziehen durch alle Musikalienhandlungen 


Fir 


ERNST-KRENEK 


Zwölfton 


Kontrapunkt-Studien 


52 Seiten mit 100 Notenbeispielen 


Ed. 4203 : brosch. DM 3,60 


Aus dem Vorwort: 


Der Zweck des Buches war, das. Gebiet 
der „atonalen” Komposition mit Zwölf-= 
tonreihen dem Theorielehrer und seinen 
Studenten in rein praktischer Weise zu 
erschließen: Wie weit der Student auch 
in der Erforschung neuer Möglichkeiten 
gehen mag, wird ihm dies Buch stets 
helfen, einen guten Anfang zu machen, 
wie ich in langjähriger Unterrichtspraxis 
in Amerika und Europa feststellen konnte. 


B. SCHOTT’S SOHNE : MAINZ 


Hohe Schule des 
Bloctflötenjpiels 


Auf Grund des Entwurfs und der Vorarbeiten von 
MANFRED RUETZ 


verfaßt von LINDE HOÖFFER=v.WINTERFELD 


(Teil III der „Schule des Blockflötenspiels“ von Manfred 
Ruetz). BA 1119, kart. DM ı2, 


_ Auf der gesunden Basis, die breite Schichten 
von Liebhabern der Blockflöte an die Vielfalt 
alter und neuer Spielmusik herangeführt hat, 
will die „Hohe Schule” den Spieler von der 
Musik der Renaissance zur Solomusik des 
Hochbarock führen. Gleichzeitig wird der 
Weg bereitet zur Wiedergabe zeitgenössi= 
scher Blockflötenmusik, die sich in den tech= 
nischen Möglichkeiten für das Instrument 
aus der Virtuosität der Kompositionen von 
Bach und Telemann entwickelt hat. Viele 
Beispiele aus der originalen Literatur bilden 
das Material, mit dem der Spieler aus der 
Blockflöte eine „Flauto dolce” machen soll. 


BÄRENREITER=VERLAG KASSEL U. BASEL 


La nn 


EEE EEE EEE EN 


{ Die Zerlungs: Paluliker 


. en SER 


a 


> Orymg sandgergu, W 
a 


„ielalt Der’lonsei Eine 


Rap blikasser iawsteintionekler Viretnit ‚Messer list 


W. damals so kann man immer über Zeitungen streiten. Man kann auch mit dem Inhalt seiner 
Zeitung dann und wann hadern. Aber man kann nicht bestreiten, daß die Frankfurter Allgemeine 
Zeitung das Blatt der geistigen Elite Deutschlands ist, wie die Schweizer Zeitung »Die Tat« schreibt 
und daß sie zu den führenden Blättern der Welt gehört, wie der bekannte französische Publizist Alain 
Clement in einer Übersicht über die deutsche Presse für ein internationales Presseinstitut sagt. Publi- 
zisten von Rang wie Hans Baumgarten, Erich Dombrowski, Karl Korn und Erich Welter sind die Her- 
ausgeber. Friedrich Sieburg gehört dem engsten Stab der Redaktion an. 59 Redakteure und 20 Korre- 
spondenten sind in der Redaktion und den auswärtigen Redaktionsbüros tätig. Über 100 ständige und 
1000 gelegentliche Mitarbeiter — jeder ein Experte auf politischem, wirtschaftlichem, künstlerischem, 
sportlichem oder wissenschaftlichem Gebiet — ergänzen die tägliche Redaktionsarbeit. Romane von hohem 
literarischem Wert wie »Am grünen Strand der Spree« von Hans En und »Das Brot der frühen 
Jahre« von Heinrich Böll werden veröffentlicht. Die Lektüre der Frankfurter Allgemeinen Zeitung ist 
eine wertvolle Ergänzung für die Tätigkeit eines geistig und künstlerisch schaffenden Menschen. Ein 
Monatsabonnement kostet DM 4,50. Wir senden Ihnen gern einige Probezeitungen. Schreiben Sie 


bitte an unseren Verlag in Frankfurt am Main, Börsenstraße 2—4. 


Sranfjurfer Allgemeine 


ZEITUNG FÜR DEUTSCHLAND 
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KLAVICHORDE 
SPINETTE 
CEMBALI 
HAMMERFLDGEL 


überall in der Melt bewundert und begehrt 
NEUPERT 


Nürnberg - Marientorgraben | - Bamberg 


en 


ALTE UND NEUE 
METISIEER-GEIGEN 


Bogen, Etuis, Saiten, Reparaturen, 
Feinstimmer für Geige und Cello 


Hermann Glassl, München 13, Adalbertstr. 17 


In die Hand jedes Musikerziehers: 


Aus der Werkstatt der Musik 


Aufgaben zum Bauen von Melodien und Tonsätzen und 
Formspiele alsBeispiele musikalischen Wertens, zugleich 
* Musizierbuch von Werner Karthaus DM 7,50 | 


ROBERT LIENAU ® BERLIN-LICHTERFELDE 


MUSIKANTIQUARIAT 
HANS SCHNEIDER 


München, Weinstr. 7/l 
Tel. 29.48 10 


Tutzing/Obb. 
Postfach — Tel. 475 


ALLES AUF DEM GEBIETE ERNSTER MUSIK 


Klavierauszüge — Partituren — Instrumental- und 


Kammermusik — Gesangsnoten — Musikliteratur 


Musikalische Seltenheiten und Erstausgaben 


Ankauf 


Verkauf | 


JOHANN MATTHESON 
GROSSE GENERALBASS-SCHULE 


Praktischer Teil I 
Nach der 2.Auflage aus dem Jahre 1731, neu her- 
ausgegeben u. bearbeitet von Wolfgang Fortner 


Ed. 4464 - 48 Seiten - DM 7,50 
BES CH O/’FT7575I8H N EIEUMIR UNE 


Sn en Ta TB Sn 


Staatl. gepr. Volks=- und Jugendmusikleiterin, | 
staatl. gepr. Violinlehrerin 


Mitte 30, erfahren in Spielkreisführung, Blockflöten= | 
gruppenunterricht, Chorleitung, 
sucht passenden Wirkungskreis, möglichst Süddeutschland. 
Angebote unter M 628 an den Verlag erbeten. 


a 


Endlich wieder lieferbar! 


ARCANGELO CORELLI 


Heft I-IV: 


Heft V-VIII: 


Heft XI: 


Heft XIV; 


48 Triosonaten 


Originalgetreue Gebrauchsausgabe sämtl. Triosonaten für 2 Violinen 
und Generalbaß. Herausgegeben von Waldemar Woehl. Jeweils 
drei Sonaten in einem Heft. 


Sonate da Camera a tre, due Violini e Violone o Cembalo, BA 701—704 
Partitur mit Stimmen je DM 4,20 


Sonate da Chiesa a tre, due Violini e Violone o Arcilauto, col Basso 
per l’Organo, BA 705—708, Partitur mit Stimmen je DM 4,20 


Sonate da Camera a tre, Violino primo, Violino secondo, Violone 
o Cembalo, BA 711, Partitur mit Stimmen DM 4,20 


Sonate da Chiesa a tre, due Violini e Violone o Tiorba, col Basso 
per l’Organo, BA 714, Partitur mit Stimmen DM 4,20 


Dieses Standardwerk der gesamten Triosonaten=Literatur soll in 
absehbarer Zeit wieder vollständig vorliegen. 


» Mit dieser Ausgabe erhalten die Liebhaber edler Kammermusik 
neuerdings prächtiges, stilbildendes, dabei technisch nicht zu schwie= 
riges Studienmaterial.« Schweiz, Instrumentalmusik 


BARENREITER-VERLAG KASSEL UND BASEL 


a LEO DSEL ERS DRIBEEE ERBEN KBBE-LEPFEER N WENNRL OL KAE SAUER Y En DEN OT 
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STUDIUM AN DEN STAATLICHEN MUSIKHOCHSCHULEN 


DER BUNDESREPUBLIK EINSCHLIESSLICH WEST-BERLINS 


BERLIN HOCHSCHULE FÜR MUSIK, BERLIN Direktor: Prof. Boris Blacher 
Berlin-Charlottenburg 2, Fasanenstr. 1, Tel. 32 5181 Stellv. Direktor: Prof. Joseph Ahrens 


Komposition und Tonsatz (Pepping, Blacher, Chemin-Petit). — Dirigieren (Lindemann, Jakobi, Peter Gesan ö 
Opernschule (Prohaska, Baum, Götte, Ivogün, Leider, Ludwig). — Tasteninstrumente (Ahrens, Beltz, Kuene, Kleben. 
sahm, Roloff). — Streichinstrumente (Seiler, Borries, Schulz, Taschner, Mahlke, Klemm, Dörner, Schumacher). — Blas= 
und ‚sonstige Orchesterinstrumente (Jacobs, Arnoldt, Bode, Frenz, Fugmann, Geuser, Gillmann, Lembens, Nicolet). — 
Musikerziehung / Schulmusik / Privatmusik / Jugend= und Volksmusik (Stoverock, Bergese, Borris, Gutzmann) 
Kirchenmusik (Ahrens, Grote, Heintze). — Akust. Abteilung — Opernchorschule — Orchesterschule. 


m————m mn m niit ji its ir tt iii 11 id nn 


DETMOLD NOFDWESTDEUTSCHE MUSIKAKADEMIE Direktor: Prof. Wilhelm Maler 
Detmold, Neustadt ı2, Tel. 31 45/46 Stellv. Direktor: Prof. Dr. M. Schneider 


Komp. u. Tons.: Bialas, Keller, Klebe, Maler. — Orch. u. Orchesterdirigieren: König. — Chor u. Chordirig.: Stephani. 
_ Gesang u. Opernschule: Bialas=Specht, Creuzburg, Hinrichs, Humperdinck, Husler, Lindenbaum, Maler=Fitting. — 
Tasteninstr.: Hansen, Kretschmar=Fischer, Lechner, Natermann, Richter-Haaser, v: Haimberger, Lorenz, Menne, 
Redel-Seidler. — Streichinstr.: Heister, Isselmann, Müller, Münch=Holland, Strub, Varga. — Blasinstr.: Hennige, 
Michaels, Neudecker, Dr. Schmitz, Walther, Weidemaier, Winschermann. — Schlagz.: Scherz. — (Harfe: Wagner.) — 
Kammermusik: Strub. — Gehörbildung: Quistorp. — Rhythmik: Jaenicke. — Höhere Schulmusik u. PM=Seminar: 
Bialas, Dr. Eberth, Dr. Lorenzen, Weiß u. a. — Ev. Kirchenmusik: Dr. Schneider, Dr. Reindell, Steche. — Tonmeister= 
Ausb.: Dr.-Ing. Thienhaus, von Kaven. — Mus.=Wiss.: Dr. Jung. — Sprecherz.: Dr. Uhlenbruch. — Aufnahmeprüfung 
für Sommersemester 1957: 2. u. 3. 4. 1957. 


FRANKFURT/M STAATL. HOCHSCHULE FÜR MUSIK Geschäftsführende Lei s 
®° Frankfurt/M., Eschersheimer Landstraße 33 ren Elinzch N 


Telefon 54414 und 591673 


Kirchenmusik (Walcha), Schulmusik (Schöneich), Privatmusiklehrerseminar (Noack), Komposition (Hessenberg), Gesang 
(Lohmann), Opernschule (Vondenhoff), Klavier (Leopolder), Violine (Davisson, Lenzewski), Cello (Molzahn), Orchester= 
schule (Davisson), Kammermusik (Lenzewski). 

Theorie Baither, Biersack, Hessenberg, Zipp. — Gesang: Daden, Gründler, Lohmann, v. Stetten. — Klavier: Arnold, 
Büchner, Flinsch, Flößner (Methodik), Freitag, Krutisch, Leopolder, Seufert, Schrader, Sott, Weiß. — Violine u. Bratsche: 
Davisson, Graef-Moench, Herrmann, Lenzewski, Peters, Presuhn. — Cello: Molzahn. — Orgel: Bochmann, Jaenicke, 
Köhler, Troost, Walcha. — Cembalo: Jäger, Walcha. — Blas= u. sonstige Orchesterinstrumente: Cremer, Englert, Goepfert, 
Jung, Käppler, Lukas, Naumann, Pohlers, Willy Schmidt, Schneider, Stegner. — Chor: Felgner. 


STAATL. HOCHSCHULE FÜR MUSIK N ; 
FREIBURG/BR. 7 rrciourg im Breisgau, Münsterpiatz ze Dura, Riof, Dr, ho Guter Sek 


Telefon 54 11, App. 204 
Komposition und Tonsatz: Genzmer, Dr. Doflein, Dr. Hartmann, Hoffmann, Kessler, Neumeyer, C. Ueter. — Musik= 
geschichte: Dr. Hammerstein. — Dirig.: Froitzheim, C. Ueter. — Gesang u. Opernschule: von Winterfeldt, Harlan, 
Int. Lehmann, C. Ueter, Brena, L. Ueter. — Klavier: Seemann, Picht=Axenfeld, Fernow, Finke, Gutjahr, Hatz, Krebs, 
Schirmer, Dr. Strauß, Westphal. — Hist. Tasteninstr.: Neumeyer. — Orgel: Kraft, Kessler, Dr. Winter. — Violine: 
Vegh, Grehling, Nauber. — Viola u. Kammermusik: Koch. — Cello: Teichmanis, Wilke. — Flöte u. alte Kammermusik: 
Dr. Scheck, Diesselhorst. — Kath. Kirchenmusik: Dr. Winter. — Ev. Kirchenmusik: D, Dr. Gurlitt, Kessler. — Schul= 
musik: Pfautz. — Orchesterschule:. Dr. Scheck, Plath, Kaiser, Kaleve, Leonards, Gastrock, Fröhlich, Hempel, Köhler, 
Schlager. — PM.=Seminar: Dr. Doflein. — Rhythmik: Kohrs. 


HAMBURG STAATL. HOCHSCHULE FÜR MUSIK 
Hamburg 13, Harvestehuderweg ı2 Direktor: Prof. Philipp Jarnach 
Telefon 44 1071 
Komposition und Satzlehre: Ditzel, Jarnach, Klußmann, Micheelsen, v. Oertzen, Poser, Wohlfahrt. — Dirigieren: 


Brückner-Rüggeberg, Dr. Schmidt=Isserstedt: — Chorl. u. Chor: Detel. — Gesang u. Opernklasse: u. a. Guilleaume, 
Koberg, Dr. Poley, Rees, Stein, Witt, Wolff. — Klavier: u. a. Erdmann, Fromm=Michaels, Gebhardt, Hauschild, 
Schröter. — Orgel: u. a. Förstemann, Tramnitz. — Streichinstrumente: u. a. Hamann, Hanke, Hauptmann, Lang, 
Röhn, Schüchner, Troester. — Blas= und sonstige Orchesterinstrumente: Brinckmann, Eggers, Grundmann, Huth, 
Nellessen, Otto, Rohland, Schäfer, Weber. — Harfe: Meisen. — Seminare: Priv.-Musik: Schröter; Schulmusik (Volks= 
und höh. Schulen): Detel. — Ev. Kirchenmusik: Micheelsen. — Musikwissenschaft: Dr. Feldmann. — Schauspiel: Marks. — 
Semesterbeginn: Anf. April und Anf. Oktober, 


KOLN STAATL. HOCHSCHULE FÜR MUSIK \ 

Köln, Dagobertstr. 38, Fernruf 7 04 41/7 04 51 Direktor: Prof. Dr. Hans Mersmann 

(Zentrale Johannishaus) r 

Hochschulklassen: Gesang: Bosenius, Glettenberg, Marten. — Klavier: Anwander, Pillney, Schmidt-Neuhaus. — Geige: 
Gertler, Zitzmann. — Cello: Frank, Steiner. — Komposition: Dr. h. c. Martin, Petzold. — Dirigieren: von der Nahmer, 
Schieri, Wand. — Orgel: Dr. Klotz, Zimmermann. — Kammermusik: Frank. — Opernschule: Herz, von der Nahmer. _ 
Institut für Schulmusik: Norbert Schneider. — Institut für Kath. Kirchenmusik: Msgr. Wendel. — Institut für Ev. 
Kirchenmusik: Dr. Klotz. — Privatmusiklehrerseminar — Orchesterschule: Dr. Steves. — Seminar für Volks= u. Jugend= 
musik: Schieri. — Orchester: Classens. — Chor: Schroeder. 5 


m STAATL. HOCHSCHULE FÜR MUSIK (gegr. 1846) Präsident: Prof. Karl Höller 
MÜNCHEN München 8, Äußere Prinzregentenstraße 4, Tel. 45 89 51 Direktor: Prof. Anton Walter 


itglieder des Lehrkörpers u. a.: Carl Orff, Wolfgang Jacobi, Gotth. E. Lessing, Kurt Eichhorn, Adolf Mennerich, 
a, Hafner, Rod Schmid, Erik Then-Bergh, Friedrich Wührer, Kurt Arnold, Oskar Koebel, Dr. Fritz Linden, 
Maria Hindemith-Landes, Li Stadelman, Karl Richter, Wilhelm Stroß, Valentin Härtl, Jost Raba, Kurt Stiehler, Edith 
v. Voigtländer, Georg Schmid, Hermann v. Beckerath, Walter Reichardt, Gerhard Hüsch, Annelies Kupper, Franz 
Theo Reuter, Fritz Wolff, Hedwig Fichtmüller, Hans Altmann, Maria Pringsheim=Duve, Dr. Hans Sachße, Dr. Erich 
Valentin, Wilhelm Gebhardt. — Unterricht in allen Lehrfächern der Musik, Opernschule, Tonkünstl. Lehramt, Privat= 


Musiklehrer-Seminar, Orchestervorschule. 


STAATL. HOCHSCHULE FÜR MUSIK Direktor: Prof. Hermann Reutter 
STUTTGART Urbansplatz 2, Telefon 2 20 41/42 Stellv. Direktor: Prof. Arno Erfurth 


: avid, Frommel, Marx, Mohler, Reutter. — Gesang: Draeger, Hager, Mielsch=Nied, Paulus, Siben, 
ar ee Kessinger, Hoelscher, Kergl, Müller=Crailsheim, Stefansky, ‚Steffen-Wendling, Stiehler. = 
Klavier: Erfurth, Horbowski, Kreutz, Kroeber=Asche, Lautner, Uhde. — Orgel: Gerok, Liedecke, Metzger, Nowakowski, 
Renz. — Orch.-Instr.: Burum, Glas, Graeser, Heckmann, Hermann, Jungnitsch, Kensy, Krümmling, ‚Kühn, Milde, 
Stösser, Widmaier. — Alte Instr.: Prätorius, Niggemann. — Sprechen: Muff=Stenz., - Rhythmik: Pistor, Bünner, 
Ellersiek. — Chor u. Chorltg.: Grischkat. — Oper, Orchester, Dirigieren: Zwißler. — Schauspiel: Ackermann, Barth. — 
Liedklasse: Reutter. - Kammermusik: Giesen. — Bläserstudio: Dreisbach. — Musikwissenschaft: Gerstenberg, Komma. 
— Schulmusik: Marx, Binkowski. — Privatmusiklehrer-Seminar: Waldmann. — Semesterbeginn jeweils I, April u. 1. Okt. 


75 


In Neuauflage liegen vor: 


Zur Gestaltung des Tages der 


‚Schulentlassung HANNS NEUPERT 
Das Klavichord 


FRIEDRICH ZIPP Geschichte und technische Betrachtung 
j des „Eigentlichen Claviers“. 
} Heute tut sich auf das Tor Mit einem Anhang „Von der wahren 
Festliche Schulkantate nach Worten von Hermann 5 i Ei x 
Claudiäs für dreistimmigen gemischten Chor (oder Güte der Clavichorde“. Nach einem 
zweistimmigen Jugend- bzw. Frauenchor), Einzel= Manuskript von J.N. Forkel. 
stimme, Sprecher und Instrumente (3 Geigen, Cello, 
Pr HE Zweite Auflage. VIII u. 80 Seiten. 


Ed. Schott 4496 


Diese Kantate ist besonders zur Ausgestaltung von 
Schulfeiern bestimmt, eignet sich aber in gleicher 
Weise als festlicher Abschluß verschiedener Lebens= 
abschnitte junger Menschen, ebenso aber auch nach 
Lehrgängen sowie im häuslichen Kreis. 


Die Besetzung ist variabel gehalten, um die Auf-= Das Cembalo 


führung in mannigfachen Voraussetzungen zu 
: Er Eine geschichtliche und technische 
% ; ARMIN KNAB Betrachtung der Kielinstrumente. 
Dritte Auflage. XVI u. 98 Seiten. 
Preis DM 7,20 


Preis DM 5,60 


Festlicher Reigen 


Be ; für 2 Violinen, Viola, Violoncello und Kontrabaß 
K ad lib. 


Ed. Schott 3884 Bezug durch jede Buch= und Musikhandlung 


INSTRUMENTAL=-SPIELBUCH 
AlteOriginalsätze feierlichenCharakters BÄRENREITER-VERLAG KASSEL U. BASEL 


Festmusiken und deutsche Tänze (16. bis 18. Jh.) 
für Streicher, Bläser und Generalbaß . 


Herausgegeben von Wolfgang Fortner - 


Er 2 Hefte » Ed. Schott 3689/3850 _ 

Das Spielbuch vereinigt originales Musiziergut 
x unserer großen Meister zum geselligen Musizieren .,. . . 

S und zum Vorspielen bei feierlichen oder festlichen Editions Heugel & Cie., Paris 
gi Anlässen. Die Stücke wurden so gewählt, daß sie . 

ae auch mit geringen technischen Fähigkeiten. bewäl- £ x 
: tigt werden können. Die Besetzung kann sich auf Aus der Reihe klassischer 
einige Geigen und Cello beschränken. 


vo | STUDIENPARTITUREN 


NEE FEIE 3% mit deutschen Analysen 
GEORG IFRIEDRIECH-HÄNDEE 
: BERLIOZ DM 
Musik für Streicher: Benvenuto Cellini op. 23, Ouvertüre. . . . . 1,70 
N E Heft ı und 2 Kleinere Stücke für 2 Violin. u. Cello a Ve op. RE er 
RR Heft 3 a ER und Sinfonien für Römischer Karneval op. 9, Ouvertüre . . . . 1,8 
Heft 4 und 5 Verschiedene Stücke für ı und 2 Solo= BRAHMS 
geigen mit 2 Violinen und Cello Synphdrte. N EEE je 3,40 
Herausgegeben und bearbeitet von Gerd Ochs 2. Klavierkonzert in B=Dur op. 83 . 4,50 
Ed. Schott 3921-25 he in D-Dur ee a a 
r Leichtspielbare dreistimmige Sätze aus dem Schaffen han 2 ie, nasıbesn air: ER EL Ze 
a Na) Georg Friedrich Händels, die für 2 Violinen und a ne her: Moll c eg 
ek Cello eingerichtet wurden und besonders für Streih nn tett Yen .M RT Ir ut: FEAT iR Barca 
sd Schulen und Spielkreise geeignet sind, in denen St we SSR in SE Mi ee DL 
? nr - keine Bratsche besetzt ist. De N OR EIE Dina at 
DEN Streichquartett in B=Dur op. 67 . 2% 1,20 
er‘ LISZT 
„% | OTTMAR GERSTER N a ee k u se 68. 
he | f i : es Ereludes, Symphonische Dichtung . . . . 3,40 
& £ vw. een u ae Tag SCHUMANN 
112 ür 3 Violinen (1. Lage Symphonie Nr. 14. . .. . j 
£ Intrada - Serenade : Romanze » Rondo Eines könkert in GeMoll ; PR Er 
3 | Ed. Schott 4113 j 
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Alte und neue Meister-Instrumente - Kunstgeigenbau 


HAMMA&CO. 


STUTTGART-N . HERDWEG 58 - GEGRÜNDET 1864 
Fachmännische Bedienung - Künstlerische Reparaturen 


An- und Verkauf alter Violinen, Violas, Celli und sämtlicher Zubehörteile 


„PALLADA“, das hervorragende Reinigungsmittel für Streichinstrumente 


WALTER LANG 


Studien- und Vortragswerke zur Einführung in das moderne Klavierspiel 


Der Baumeister Vereinigt 30 leichte Klavierstücke als Fundament. Streng systematisch 
“ (leicht) wird Stein auf Stein gebaut, aber so geistvoll, daß das Interesse des 
DM 4,50 Schülers keinen Moment erlahmt. 


Klangskizzen Aus einer überlegenen Beherrschung der Materie werden in künst« 

(mittelschwer) lerischer Gestaltung Rhythmik, Technik und Form eines neuen 

DM 4,50 Klavierstils an moderner, aber immer fesselnder und klangvoller 
Musik dargestellt. 


2 Sonatinen Die zwei dreisätzigen Sonatinen sind in erster Linie als Vortrags= 
(mittelschwer) stücke aufzufassen. In der abwechslungsreichen formellen Gestaltung 
DM 5,— kommt auch das kontrapunktische Moment zur Geltung. 


Tagebuch Eine Fülle von Erscheinungsformen, die im Verein mit den systema= 
(mittelschwer — schwer) tisch durchgeführten Berührungen aller Tonarten und fast aller 
DM 6,75 Taktarten ein modernes Schulungswerk von eminentem Wert bildet. 


12 Konzert-Etüden Die Konzert=Etüden, die bereits hohe technische und musikalische 

(schwer — Anforderungen stellen, vollenden den Bau. Was sich alles aus vir= 

sehr schwer) tuosem Spieltrieb erfinden läßt, ist in diesen konzertanten Etüden 

DM 6— enthalten, die sich auch zum Vortrag im Konzertsaal ausgezeichnet 
eignen. 


VERLAG HUG & CO. ZÜRICH 22 


Pianohaus Lang 


Das bedeutendste Klavier- Fachgeschäft 
Deutschlands Feurich, Förster, Grotrian-Steinweg, 


Haegele, bach, Manthey-Klaviano, 
Neupert, Sauter, Schimmel, Steingräber, 


Vertretung von 


Bechstein, Berdux, Blüchner, Euterpe, 


MÜNCHEN, Kaufingerstraße 28/1, 
AUGSBURG, Bahnhofstraße ı5/l 


LINDAU, Friedrichshafener Straße 77 
REGENSBURG, Kassiansplatz 3 


Steinway & Sons u.a. 


Bis zu 30 Monatsraten 


Zleee Alusik für den Klavier-Unterricht 


Ausgewählte Werke in leichter bis mittlerer Schwierigkeit 


HENK BADINGS 
Arcadia, 
kleine Klavierstücke in 5 Heften 


Heft ı u. 2 zu 2 Händen 
Heft 3 zu 2 Händen 
Heft 4 u. 5 zu 4 Händen 


Reihe kleiner Klavierstücke 
Sonatine 


BELA BARTOK 
Die erste Zeit am Klavier 
Zehn leichte Klavierstücke 


Sonatine 
über Themen der Bauern von 
Transsylvanien 


CONRAD BECK 


Sonatine 
Sonatine II 


WOLFGANG FORTNER 


Sonatina 


HARALD GENZMER 
Kleines Klavierbuch 
Sonatine 
Capriccio (2. Sonatine) 
Spielbuch zu 4 Händen, 
2 Hefte 


KURT HESSENBERG 


Sieben kl. Klavierstücke op. 12 
Kleine Hausmusik op. 24 
Zehn kleine Präludien op. 35 
Variationen über ein eigenes 
Kinderlied op. 34/2 

zu 4 Händen 


PAUL HINDEMITH 
Kleine Klaviermusik, 
leichte Fünftonstücke 


Wir bauen eine Stadt, 
Klavierstücke für Kinder 
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FELICITAS KUKUCK DM 
Kleine Musikantenstücke 2,50 
WILHELM MALER 
Der Jahreskreis, 
kleine Inventionen über deutsche 
Volkslieder 3,50 
HERMANN REUTTER 
Kleine Klavierstücke op. 28 3,— 
IGOR STRAWINSKY 
Die fünf Finger zu 2 Händen 2,80 
Fünf kleine Stücke zu 4 Händen 3,50 
Drei kleine Stücke zu4 Händen 2,80 


HEINRICH SUTERMEISTER 


Bergsommer, 


Acht kleine Stücke 3,— 


EBERHARD WERDIN 


Slawische Tanzweisen 
mit Variationen zu 4 Händen 


2,50 
GERTRUD WILLERT-ORFF 


Kleine Klavierstücke 


2 Hefte je 2, — 


FRIEDRICH ZIPP 
Canzona e Sonata zu 4 Händen 3,50 
DAS NEUE KLAVIERBUCH 


Ein technisch leichtes Spielbuch 
zur Einführung in die zeitgenös= 
sische Klavier-Literatur 

BandI (leicht) 

Band II (mittel) 


5,50 
5,50 


»Klaviermusik für den Unterricht«, ein Wegweiser für Lehrer und Schüler, 
ist kostenlos erhältlich 


B.SCHOTT'S SOUBHNEZE 
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